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DEFA-Premiere: 
DAS LICHT 


AUF 
DEM GALGEN 


Das zurückliegende Jahrfünft macht 
deutlich, daß die vom VIII. Parteitag 
der SED formulierte Kultur- und 
Kunstpolitik sich als untrennbarer 
Bestandteil der Hauptaufgabe be- 
währt und unser kulturelles Leben 
reicher gemacht hat. 

Die bedeutsame, aktive und un- 
ersetzbare Rolle der Kunst bei der 
Gestaltung der entwickelten soziali- 
stischen Gesellschaft, wie sie von der 
Partei begründet wurde, ist unteil- 
bar. Sie bezieht sich auch auf die 
Filmkunst. Die große Wertschätzung, 
die der Filmkunst von der Partei ent- 
gegengebracht wird, das Vertrauens- 
verhältnis der Filmkünstler zur Partei 
haben für die Entwicklung des Film- 
schaffens ein schöpferisches Klima 
geschaffen und Fortschritte bewirkt, 
die den ästhetischen Bedürfnissen 
der Werktätigen entsprechen. Das 
läßt sich an der Produktion der DEFA 
zwischen ihrem 25. und 30. Jahrestag 
mit wenigen Beispielen belegen. 
Der Besucheranteil der Kurzfilme der 
DEFA ist seit Jahren im Steigen be- 
griffen. Der Film „Wilhelm Pieck — 
Sohn seiner Klasse“ erzielte in einem 
Vierteljahr 800000 Besucher. Darin 
drückt sich eine gestiegene Qualität 
der Filme unseres Kurzfilmstudios 
aus, die auf verschiedene Weise auch 
in der Spielfilmproduktion sichtbar 
wird: In der verstärkten und erfolg- 
reichen Hinwendung zum Gegen- 
wartsfilm, in der Schaffung bemer- 
kenswerter sozialistischer Frauen- 
gestalten, in der Adaption des kul- 
turellen Erbes und nicht zuletzt in 
der Entwicklung des abenteuerlichen 
Genres. 

Das Publikum wußte diese Anstren- 
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gungen zu honorieren: Jeder dritte, 
mindestens jeder vierte Besucher in 
den letzten fünf Jahren wurde unter 
der Rubrik DEFA registriert. 
Gleichzeitig mit diesen Bemühungen 
unserer Filmschaffenden, Filme zu 
schaffen, die durch Ideengehalt, 
Volksverbundenheit und künstle- 
rische Ausdruckskraft zur welt- 
anschaulichen und kulturellen Bil- 
dung der Gesellschaft beitragen, 
wurde vom Progress Film-Verleih die 
Spielplangestaltung in ihrer kultur- 
politischen Wertigkeit erhöht und 
quantitativ erweitert: Im Jahre 1971 
wurden 114 Filme neu in das Ver- 
leihprogramm aufgenommen, in die- 
sem Jahr sind es 138 Titel, von 
denen 31 aus der Sowjetunion kom- 
men, deren bedeutendste Werke 
durch ihre Problemstellungen, ihren 
Epochenbezug und ihre Wahrhaftig- 
keit die Weltgeltung des sowjeti- 
schen Films repräsentieren. 

Die Stellung der Filme der sozialisti- 
schen Bruderländer im Verleihpro- 
gramm der DDR verdeutlichen die 
Bemühungen des Verleihs, seiner 
großen Verantwortung bei der kultu- 
rellen Annäherung der sozialistischen 
Staatengemeinschaft zu entsprechen. 
Gegenwärtig befinden sich 870 Spiel- 
filme aus 32 Ländern im Angebot des 
Verleihs, dessen Weltoffenheit durch 
die Präsenz der meisten bedeuten- 
den, humanistischen und progres- 
siven Produktionen des internatio- 
nalen Films ersichtlich ist. 

Die Basis für die Realisierung der 
Aufgaben des IX. Parteitags ist ge- 
schaffen, die höheren Ziele werden 
wir mit erhöhten Anstrengungen er- 
reichen. 
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Unser letztes „dienstlihes" Ge- 
spräch führten wir vor fünf. Jahren. 
Damals hatte er gerade „Leichen- 
sache Zernik*“ abgedreht, seinen 
zweiten Film nach dem Lustspiel 
„Hut ab, wenn du küßt“, spielte am 
Deutschen Theater den Ferdinand 
in „Kabale und Liebe“ und bekannte 
sich sehr engagiert zu engagierter 
Schauspielerei, die ihr Anliegen mit 
Leidenschaft und Emotion verficht. 


Verändert hat er sich kaum, der 
(fast) Zweimeter-Mann; sympathisch 
jungenhaft wirkte er, und fotografie- 
ren läßt er sich noch immer nicht 
gern: „Sie wissen, daß ich keine 
Mätzchen mache. Ich halte Ihnen ein- 
fach mein Gesicht hin.“ 

Anders bei der Arbeit: „Ich kann den 
Zuschauern nicht immer das gleiche 
Gesicht verkaufen. Das wird auf die 
Dauer langweilig. Und vor allem — 
ich übe einen Beruf aus, der Schau- 
Spielen heißt. Das ist natürlich. stets 
auch ein Dilemma. Einerseits will ein 
Schauspieler spielen, er hat Freude 
an der mimischen Aktion. Anderer- 
seits geht es ja schließlich darum, 
Inhalt und Gedanken eines Stückes 
adäquat zu übermitteln.“ Grundsatz- 
erklärungen sind nicht sein Fall. 
Ohnehin ist ihm unwohl, daß ich so 
viel über ihn schreibe. Er hält es für 
selbstverständlich, daß er sein Publi- 
kum - trotz aller komödiantischen 
Verführungskünste ehrlich und 
wahrheitsgetreu anspricht, ohne Ef- 
fekthascherei. 

Nein, Effekthascherei kann man ihm 
nicht vorwerfen. Der Effekt aber ist 
da, zweifellos. Wer ihn auf der 
Bühne sah als devot verbogenen 
Schüler im „Faust“, als romantisch 
traumwandelnden „Prinzen von 
Homburg“, komisch-sturen Ruprecht 
im „Zerbrochenen Krug“ oder — auch 
artistisch eine Glanzleistung — als 
menschwerdender Kannibale Cali- 
ban im „Sturm“, dem wurde herz- 
haftes Vergnügen beschert. 

Einige biographische Zwischen- 
bemerkungen: Geboren wurde Alex- 
ander Lang 1941 in Erfurt, fühlt sich 
dieser Stadt auch als sogenannter 
Rucksackberliner noch verbunden, 
weil ihre kulturvolle Atmosphäre ihn 
prägte. Maler wollte er werden, 
scheiterte jedoch bei der Studien- 
bewerbung und lernte statt dessen 
Plakat- und Schriftmaler. Hat jedoch 
Lust und Begabung nicht verloren 
und entwarf u.a. die Figurinen für 
die „Sturm“-Inszenierung. Vor dem 
Schauspielstudium war er Lehrling 
bei der DEWAG-Werbung und Büh- 
nenarbeiter, danach spielte er am 
Berliner Maxim Gorki Theater, am 


Künstlerporträt 


= 
2 


Tan 


AlexanderLang 


Berliner Ensemble und 
Deutschen Theater. 
Stückeschreiber ist er auch, ohne gro- 
Ben literarischen Ehrgeiz, mehr zu 
Übungszwecken. Getreu der Ur- 
Schauspielertradition, daß die Mimen 
einst selbst reimten, was sie mitzutei- 
len hatten und was gebraucht wurde. 
Einiges wurde bereits aufgeführt, 
auch unter eigener Regie. Und nun 
inszeniert er ein Berliner Volksstück. 
Von Filmen war nicht die Rede, nicht 
mehr als zwei in einem knappen 
Jahrzehnt: „Ich finde, man muß seine 
Nase nicht in alle Dinge hängen. 
Man sollte mehr auf Qualität 
achten.“ Was er damals urteilte, gilt 
noch heute: „Es waren notwendige 
Stadien für mich.“ Spaß an der Be- 
schäftigung mit einem Lustspielstoff 
und an der Arbeit mit dem Regis- 
seur Losansky fand er bei „Hut ab, 
wenn du küßt“, Seine Vorliebe für 
Menschenbeobachtung und seinen 
hintergründigen Humor konnte er 
bei „Leichensache Zernik“ ausspie- 
len, wenn er sich als Kriminal- 
anwärter Kramm im Labyrinth der 
Justizverhältnisse in der damaligen 
4-Sektoren-Stadt Berlin buchstäb- 
lich die Hacken wundlief. ° 
Nun sein dritter Film „Das Licht 
auf dem Galgen“, nach Anna 
Seghers’ Erzählung ebenfalls von 
Helmut Nitzschke inszeniert. Attrak- 
tiv die politisch-abenteuerliche Ge- 
schichte um Sklavenbefreiung in 
Britisch-Jamaika und attraktiv auch 
Langs Rolle als Sasportas, spanischer 
Revolutionär, der zunächst Schüler 
und Vertreter des französischen Emis- 
särs Debuisson ist, durch dessen 
Verrat jedoch zu seinem Gegenspie- 
ler und zum selbständig Handeln- 
den wird. 

Nicht nur der Schauspieler Lang 
fühlte sich von dieser Rolle ange- 
sprochen, auch der Liebhaber histo- 
rischer und zeitgeschichtlicher Litera- 
tur. „Ich finde sie spannender als 
Belletristik. Außerdem halte ich es 
für wichtig, Geschichtsbewußtsein zu 
entwickeln. Und das Theater als 
Widerspiegelung des Zeitgeistes lebt 
ja davon.” 

Helmut Nitzschke weiß, was er von 
seinen Hauptdarstellern erwarten 
und fordern kann. Er gab Alexander 
Lang den Spielraum, die Figur mit 
starkem Gefühl und theatralischem 
Gestus auszustatten, ungeachtet und 
trotz der herkömmlichen Meinung, 
beim Film sei das schwer machbar. 
„Wie es mir gelungen ist, kann ich 
nicht sagen. Möglich, daß ich auch 
Widerspruch beim Publikum hervor- 
rufe. Ich riskiere es.“ 

Marlis Linke 
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Das Licht auf dem Galgen 


Sie sind absolute Herren, die Groß- 
grundbesitzer der Insel. Wer sich 
nicht freiwillig ihren Anordnungen 
beugt, wird gewaltsam geduckt. 
(Fotos unten und rechts) 


Nach fast einem Jahr haben Victor Debuisson, 
Jean Sasportas und Poul Galloudec 
die Insel Jamaika erreicht. Den Funken 
der Unruhe zu einer Fackel des Aufstands 
zu entfachen, ist ihre Aufgabe. (Foto unten) 
Fotos: DEFA/Goldmann 


Die Ideen der Revolution, begeistert 
begrüßt, sie konnten sie nicht 
verwirklichen. Noch nicht, doch 
gewachsen ist das Wissen um die 
eigene Kraft. (Fotos links und unten) 


Die Hoffnung auf Freiheit, Gleichheit 
und Brüderlichkeit hat sich nicht erfüllt. 
Es bleibt nur die Flucht. (Foto oben) 


Ein DEFA-Film 
nach einer 

der „Karibischen 
Erzählungen" 
von 


Anna Seghers 


Die Antillen-Gruppe im Karibischen 
Meer ist seit ihrer Entdeckung 
durch Kolumbus immer wieder Schau- 
platz blutiger Machtkämpfe spani- 
scher, englischer und französischer 
Kolonisatoren gegen die Bevölkerung 
gewesen. Besonders auf Jamaika 
führten die Spanier Ausrottungsfeld- 
züge, so daß es schon fast keine ein- 
heimische Urbevölkerung mehr gab, 
als 1655 die Engländer Jamaika er- 
oberten und es wegen seiner günsti- 
gen Lage im karibischen Raum zu 
einem Zentrum des westindischen 
Sklavenhandels ausbouten. Niemand 
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weiß, wie viele Deportierte zu Tode 
kamen, noch ehe sie diese immer- 
grüne Insel erreichten. Wos sie aber 
erwartete, wenn sie lebend an- 
kamen, das war oft grausamer als 
ein qualvoller Tod 

So versuchten die mutigsten und 
stärksten Negersklaven immer wie- 
der, dieser Hölle zu entfliehen, und 
in der unzugänglichen Gebirgswelt 
nach eigenen Gesetzen zu leben 
Kleinere und größere Gruppen bil- 
deten sich, die den Sklavenhändlern 
und den feudalen Großgrundbesit- 
zern hartnäckige Kämpfe lieferten. 
Da auf Haiti bereits 1795 eine bür- 
gerlich-demokratische Revolution die 
Vereinigung der beiden Inselhälften 
erreicht hatte, fürchteten die eng- 
lischen Kolonialherren auf Jamaika 
eine ähnliche Entwicklung und trafen 
alle  Sicherheitsvorkehrungen, um 
ihren Besitz gegen die Ideen der 
Französischen Revolution auch mit 
Kanonen zu verteidigen 

Als Victor Debuisson, Jean Saspor- 
tas und Poul Galloudec 1799 nach 
Jamaika kommen, um als Emissöre 
der Französischen Republik den Auf- 
stand der Negersklaven gegen die 
englische Kolonialherrschaft zu orga- 


nisieren, gibt es dort nur 50 oder 100 
schlecht ausgerüstete Neger, die sich 
unter Führung Cuffees in die Berge 
zurückgezogen hoben und von dort 
aus überfallartig die Farmen der 
Sklavenhbalter heimsuchen. Für den 
organisierten Volkskampf gibt es 
keine konkreten Voraussetzungen. 
Debuisson, Erbe des reichen Rum- 
fabrikanten Dr. Bering, wird seiner 
revolutionären Führerrolle nicht ge- 
recht. Er arrangiert sich mit den Be- 
sitzenden, als er erfährt, daß Napo- 
leon in Poris die Macht an sich ge- 
rissen und eine Militärdiktatur an- 
stelle des Direktoriums gesetzt hat 
Angesichts dieser Situation, die eine 
selbständige Entscheidung erfordert 
hätte, versagt er. Der begeiste- 
rungsfähige Jean Sasportos verstrickt 
sich in einen tragischen Alleingang. 
Poul Galloudec, der die reale Situa- 
tion richtig eingeschätzt hat, wird den 
revolutionären Kampf fortsetzen. 
Helmut Nitzschke („Leichensache Zer- 
nik") verfilmte die Geschichte dieser 
drei Männer auf Jamaika in der den 
Originalschauplätzen des Gesche- 
hens ° entsprechenden _ attraktiven 
Landschaft von Kuba, 

Heinz Hofmann 


DAS LICHT 
7 AUF DEM 

GALGEN 
Ein Farbfilm der DEFA, Gruppe 
„Roter Kreis” 
in Zusammenarbeit mit 1.C.A.l.C. 
Havanna und Kinozentrum Sofia 
SZENARIUM: Helmut Nitzschke, 
nach der gleichnamigen Erzählung 
von ANNA SEGHERS 
REGIE: Helmut Nitzschke 
DARSTELLER: Alexander Lang (Sas- 
portas), Amza Pelea (Debuisson), 
Erwin Geschonneck (Bering), Jürgen 
Holtz (Galloudec), Szymon Szurmiej 
(Stefford), Gloria Herrera (Ann), 
Raffoel Sosa (Douglas), Heidemarie 
Wenzel (Elisabeth), Käthe Reichel 
(Tante), Tito Junco (Bedford), 
Samuel Claxton (Cocroft), Julio 
Hernandez (Cuffee), Milan Beli 
(Bloomfield), Herbert Köfer (Myrtle), 
Beauty Milton (Kate), Axel Triebel 
(Vetter James), Volkmar Kleinert 
(Galdy), Rolf Hoppe (Pfarrer Clark) 
PRODUKTIONSLEITUNG: Dorothea 
Hildebrandt 
KAMERA: Claus Neumann 
BAUTEN: Heinz Röske 
MUSIKBERATUNG: Karl-Emst Sasse 


Folterszenen voller nur schwer zu er- 
tragender Brutalität, die an Szenen 
aus historischen japanischen Samu- 
rai-Filmen erinnern... Doch diese 
Szenen spielen nicht im Mittelalter, 
sondern im Japan des Jahres 1933: 
die japanische Polizei geht gegen 
ihre Feinde mit derselben Grausam- 
keit vor wie die Gestapo und SS in 
Nazi-Deutschland. Einige Zeit später 
sollte es eine Achse Rom-Berlin- 
Tokio geben .. . Faschistische Systeme 
sind sich zumeist sehr ähnlich — auch 
wenn sie auf ganz verschiedenen 
Erdteilen ihre Macht ausüben. 


Am 20. Februar 1933 wurde im Keller 
eines Tokioter Polizeireviers einer der 
bedeutendsten japanischen Schrift- 
steller des 20. Jahrhunderts zu Tode 
gefoltert: Takiji Kobayashi, erst 
30 Jahre alt. Der Film ist ein Denk- 
mal für diesen Dichter, der durch 
seine Erzählungen und Romane eine 
unverwischbare Spur im Bewußtsein 
des japanischen Volkes, aber auch 
breiter Kreise der literarisch inter- 
essierten Öffentlichkeit der ganzen 
Welt hinterlassen hat. 

Kobayashi, international vor allem 
durch seinen im Alter von 26 Jahren 
geschriebenen Roman „Krabben- 
fischer“ bekannt, (man übersetzte ihn 
in alle Weltsprachen, 1958 erschien 
er auch in der DDR), fand in den 
Büchern von Maxim Gorki seine 
wesentlichen „Universitäten“. Wie 
dieser entwickelte er sich zu einem 
Anwalt der Erniedrigten und Belei- 
digten; er schuf aufrüttelnde Zeug- 
nisse über das Leben der armen 
Reisbauern und Fischer im monar- 
chistischen Japan. 

Ein junger Mann aus dem Japan von 
heute führt uns an das Denkmal des 
Dichters. Hier erzählt er uns vom 
Leben Takiji Kobayashis, von seinem 
Elternhaus, seinem Studium und sei- 
ner ersten Liebe. 

Als Kobayashi die sich ständig ver- 
schärfenden Klassenauseinanderset- 
zungen in Japan nach dem ersten 
Weltkrieg erlebt und die Opfer einer 
imperialistischen Politik, die Arbeits- 
losen, Hungernden, die streikenden 
Arbeiter sieht, beginnt er zu schrei- 
ben. Und er wendet sich mehr und 
mehr der einzigen Kraft zu, die wirk- 
lich in der Lage ist, eine Alternative 
zur herrschenden Klasse anzubieten: 
Kobayashi wird Mitglied der Kom- 
munistischen Partei. 

Während Japan immer weiter milita- 
risiert und in den nächsten imperia- 
listischen Eroberungskrieg geführt 
wird, schließlich der Chinesisch-Japa- 
nische Krieg beginnt, ruft Kobayashi 
zum Kampf gegen die zu Kriegen und 
Elend führende Politik auf. Sein muti- 
ges Auftreten zwingt ihn in die Ille- 
galität. Doch er setzt seinen Kampf 
fort, bis er in die Hände der Geheim- 
polizei fällt. 

Der Film erzählt von einem Dichter- 
Leben an der Seite :des Volkes, über 
einen Mann, der von manchen der 
„japanische Gorki“ genannt wird. Wir 
erfahren viel über jüngste japanische 
Geschichte, Tatsachen, die bei uns 
weitgehend unbekannt sind, aber 
wesentlich für ein umfassendes Ge- 
schichtsbild unseres Jahrhunderts 
sind. Inszeniert hat diesen Film ein 
Regisseur, der diese historischen Er- 
eignisse zum großen Teil selbst mit- 
erlebt hat: Tadashi Imai, durch sei- 
nen Samurai-Film „Bushido“ in guter 
Erinnerung. m.h. 


Report 


Übereine 


Takiji Kobayashi 
Mit 30 Jahren weltberühmt - 
von den Faschisten 
ermordet 


japanischenDichter 


REPORT 
7 ÜBER EINEN 
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Originaltitel: Takiji Kobayashi 

Ein Film aus Japan 

BUCH: Shunsuke Katuyama 

REGIE: Tadashi Imai 

DARSTELLER: Kei Yamamoto (Takiji), 
Ryoko Nakano (Taki), Tanie Kita- 


- bayashi (Seki), Tadashi Yokouchi 


(Erzähler) u.a. 

KAMERA: Shunitiro Nakao 
AUSSTATTUNG: Totetu Hirakawa 
MUSIK: Taku Izumi 


Die Liebe zu der Prostituierten Taki 
wird zu einer für sein ganzes Leben 
bedeutsamen Begegnung. Er borgt 
sich das Geld, um das 17jährige 
Mädchen „loskaufen“ zu können. 
(Foto oben) 


Elf Monate arbeitete Kobayashi 
in der Illegalität, dann fiel er in 
die Hände der Polizei, die ihn 

zu Tode folterte. Sein Werk aber 
ist unvergänglich. (Foto links) 


Heimlich schrieb Takiji auch während 
der Bankstunden, und Katsue Oda 
half ihm beim Abschreiben. 

(Foto oben) 


In der Illegalität konnte Takiji 
Kobayashi noch einmal seine Mutter 
treffen. Er selbst hat die Begegnung 
in der Novelle „Ein Leben für die 
Partei“ beschrieben. (Foto links) 


Ein DEFA-Dokumentarfilm zum IX. Parteitag der SED 


AufgutemKurs 


Mit der Hauptaufgabe zum Wohl des Volkes 


u“ a 


Dieser DEFA-Dokumentarfilm, der 
zum IX. Parteitag der SED erscheint, 
variiert ein Thema: Mit der Haupt- 
aufgabe zum Wohl des Volkes. 

Im Mittelpunkt dieses Farbfilms steht 
die Gestaltung der Schöpferkraft des 
werktätigen Volkes, das unter der 
Führung der Partei und im Bunde mit 
den sozialistischen Brudervölkern er- 
folgreich die vom VIII. Parteitag be- 
schlossene und in der Hauptaufgabe 
zusammengefaßte Politik verwirklicht. 
Bilanz und Perspektive; Planerfüllung 
und Planaufgaben; Rückblick und 
Ausblick — das ist die Sicht, mit der 
dieser Film interessante Ausschnitte 
der gesamtgesellschaftlichen Entwick- 
lung der DDR im Schnittpunkt zweier 
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bedeutender Planjahrfünfte betrach- 
tet. Der Film unternimmt es, Zusam- 
menhänge darzustellen, die zwischen 
der Stärkung unserer Wirtschaft und 
der Sozialpolitik zwischen produktiver 
Arbeit, Wissenschaft und geistig-kul- 
turellem Leben bestehen, zwischen 
Okonomie und Ideologie, zwischen 
Sozialismus und Frieden. 

„Auf gutem Kurs“ wird ein Film, der 
von der großen Freundschaft mit dem 
Lande Lenins und von Beispielen der 
sozialistischen ökonomischen Integra- 
tion erzählt. 

„Auf gutem Kurs“ wird ein Film, der 
stolz macht auf die Errungenschaften 
des Sozialismus und seinen Fort- 
schritt in der Welt. 


„Auf gutem Kurs“ wird ein Film, der 
den Optimismus begründet, mit dem 
wir die neuen Aufgaben des IX. Par- 
teitages in Angriff nehmen können. 


Der etwa 45-Minuten-Dokumentarfilm 
„Auf gutem Kurs“ wird viele sehens- 
werte Landschaften der DDR zu ver- 
schiedenen Jahreszeiten zeigen, 
einen Einblick in bedeutende Ob- 
jekte von Industrie und Landwirt- 
schaft gewähren sowie in Einrichtun- 
gen wissenschaftlicher, kultureller 
sowie medizinischer Art. Der Schau- 
wert des Films wird betont durch 
neue Farbfilmaufnahmen aus vielen 
Teilen der‘ Republik, zwischen Thü- 
ringer Wald und Ostseeküste. 


AUF 

GUTEM 

KURS 
Mit der Hauptaufgabe 
zum Wohl des Volkes * 


BUCH und REGIE: Rolf Schnabel 
MITARBEIT: R. Biok, G. Breßler, 

H. Brinkmann, S$. Edler, B. Enseleit, 
J. Gajda, H. Golz, S. Kaletka, 

D. Kittelmann, H. Kleeberg, G. Kotte, 
H. Kracht, H. Krause, W. Labuczewski, 
H.-J. Mittag, I. Nowacki, A. Piskulla, 
R. Schemmel, H. Schmidt, F. Seidel, 
H.-O. Sonntag, V. Steinkopf, H. Syl- 
vester, J. Tschirner, G. VoB, A. Wendt 
u.a. 


ORWO-Color 


Kino) Feverwehrgasse25 


Träume 

und Alpträume, 
Erinnerungen 
und Hoffnungen 
in einem 

alten Haus 


Ein heißer Sommerabend im IX. Bu- 
dapester Stadtbezirk. Alte Häuser 
fliegen in die Luft, Bulldozer schaf- 
fen Platz für ein Neubauviertel. Auch 
die „Feuerwehrgasse 25“ steht auf 
dem Abrißplan, und ihre Bewohner 
erleben die letzte Nacht in dem 
alten Gebäude mit seinen Lauben- 
gängen rings um den Hof, mit der 
Uhrmacherwerkstatt und der alten 
Bäckerei. Die sommerliche Hitze und 
das Gedröhn der Baumaschinen stö- 
ren ihren Schlaf, dringen in ihre 
Träume, lassen Bilder aus der Ver- 
gangenheit aufsteigen, Erinnerun- 
gen, Alpträume, Wünsche, die nicht 
erfüllt wurden, Angst und Hoffnung. 
Der ungarische Regisseur Istvän 
Szabö, Jahrgang 1938, erzählt rund 
drei Jahrzehnte ungarischer Ge- 


schichte in den teilweise traumhaft 
verzerrten, teilweise ganz realen Er- 
innerungen dieser Gruppe von Mie- 
tern der „Feuerwehrgasse 25". „Der 
Traum ist ein Destillat oder eine Ver- 
dichtung ihres Lebens, ein Produkt 
ihrer Erinnerungen und Phantasien“, 


kommentiert er seine Traumdrama- 
turgie. 

Zwei Frauengestalten und ihr Leben 
treten besonders plastisch hervor: 
die Näherin Maria, dargestellt von 
der polnischen Schauspielerin Lucyna 
Winnicka, und die Bäckersfrau Gas- 
köy, gespielt von Rita Bekes. Maria 
erinnert sich ihrer Jugend und all der 
Freunde, die um sie warben und die 
alle nicht aus dem Krieg zurückkehr- 
ten. Maria mußte die Verfolgung 
durch die Faschisten erdulden und 
lebt heute zusammen mit einem herz- 
kranken Mann, von dem sie nicht 
weiß, ob sie seinen Tod fürchten oder 
herbeisehnen soll. 

Frau Gasköy, einst Besitzerin der 
Bäckerei, hat nicht nur das Viertel 
mit Brot versorgt, sondern während 
der Horthy-Zeit auch ‚Verfolgte selbst- 
los unterstützt, unter Einsatz ihres 
eigenen Lebens verborgen gehalten. 
Hinzu kommen die Liebesträume des 
jungen Andris (Andräs Bälint), Ma- 
rias Sohn, und die tragischen Er- 
innerungen des alten Uhrmacher- 


meisters,' dessen eine Tochter aus 
dem Haus vor den Faschisten floh, 
um in Amerika ihr Glück zu ver- 
suchen, dessen zweite Tochter aber 
hier im Haus in den Freitod ging. 

Als der Morgen dämmert, weichen 
die Träume, gelöst nehmen die Be- 
wohner Abschied von ihrem Haus 
und ihrer Vergangenheit. 


Manfred Haedler 


m FEUERWEHRGASSE 25 


Ein ungarischer Farbfilm 

BUCH und REGIE: Istvan Szabö 
DARSTELLER: Rita Bekes (Frau 
Gasköy), Lucyna Winnicka (Maria), 
Peter Müller (Jänos, Marias Mann), 
Andräs Bälint (Andris), Mari Szemes 
(Julika), Ägi Meszäros (Aranka), 
Margit Makay (Marias Mutter), 
Käroly Koväcs (Marias Vater) 
KAMERA: Sändor Sära 

MUSIK: Zdenkö Tamässy 


Eine alte Frau verliert ihre Wohnung. 
Das Haus, in dem sie wohnt, ist von 


einer Bank aufgekauft worden, um 
abgerissen zu werden. Über ihr ver- 
traglich gesichertes Dauerwohnrecht 


setzt man sich hinweg. Lina Braake, 
82 Jahre alt, wird zum Opfer einer 
Grundstücksspekulation. Für sie 
bleibt nur ein Platz in einem Alters- 
heim, in dem die Lebensbedingun- 
gen der Insassen ziemlich schäbig 
| sind: Endstation des Lebens, Warten 
auf den Tod. Doch so nicht, nicht so 
bei ihr. Aus Resignation und Depres- 
sion rappelt sie sich wieder auf. Sie 
nimmt das Unrecht, das ihr zugefügt 
wurde, nicht hin. Sie kämpft, sie legt 
die Bank, die ihr die Wohnung weg- 
nahm, aufs Kreuz. Die Tips eines in 
allen Geschäftstricks der Finanzwelt 
erfahrenen Schicksalsgefährten er- 
weisen sich als praktikabel. Lina 
Braoke ergaunert sich einen Bank- 
kredit und nutzt ihn dazu, sich ein 
gemütliches Plätzchen im sonnigen 
Süden für den Lebensabend zu 
sichern. Und der bescheidene Coup 
ist so gut ausgedacht, daß man 
weder ihr dieses Plätzchen wieder 
wegnehmen noch sie wegen Betrugs 
bestrafen kann. 

Es ist kein Wunder, daß der Erst- 
lingsfilm des jungen Regisseurs Bern- 


Die Interessen 
der Bank 


können nicht 

die Interessen 
sein, die Lina 

Braake hat 


Lina Braake (links), die Acht- 
zigerin, ist ratlos, sucht also Rat. 
Sie hört freundliche Worte, doch 
am Ende weiß sie nur eins: Sie ist 
machtlos, und sie fühlt sich wie 
altes Eisen auf dem Schrotthaufen. 
(Foto rechts) 


Bäuerliches Bankett auf Sardinien. 
Hier hat sich Lina Braake das 
Domizil geschaffen, das zwar die 
Bank, die betrogene Betrügerin, 
bezahlt, ihr aber nicht wieder 
nehmen kann. Die beiden Alten 
triumphieren (und mit ihnen alle, 
deren Interessen nicht in kapitali- 
stischen Bankhäusern deponiert 
sind). 


Als sie im Altersheim aber ihm 
begegnet, dem gleichaltrigen listen- 
reichen Gustaf Härtlein, sind ihre 
Lebensgeister neu entfacht. 
Zusammen hecken sie einen Coup 
aus, der nur recht und billig ist... 
Und die anderen Heiminsassen 
geraten aus dem Takt und staunen. 
(Fotos oben und rechts) 


Eine kritische 
Komödie 


aus der BRD 


hard Sinkel beim Kinopublikum in 
der BRD einen überraschend großen 
Erfolg hatte. Daß eine arme alte 
Frau eine große Bank überlisten 
kann; daß jemand, der vom Kapita- 
lismus geschädigt wurde, den Kapi- 
talismus mit seinen eigenen Metho- 
den schlägt, daß endlich einmal auch 
die kleinen Fische über die großen 
Haie siegen — das mußte Zuschauern 
gefallen, die in einer Gesellschaft 
leben, in der es sonst immer anders 
lang geht. Wirklichkeit dieser Gesell- 
schaft ist in die Geschichte der Lina 
Braake ja auch mehr als genug und 
überdies sehr präzis eingebracht 
worden. Da sind die Bau- und Boden- 
spekulationen, durch die ganze 
Wohnviertel vernichtet und die Be- 
wohner aus ihren Häusern vertrie- 
ben werden, weil Geschäfts- und 
Büroneubauten höheren Gewinn ab- 
werfen. Da ist die Rücksichtslosigkeit, 
mit der alte Menschen an den Rand 
der Gesellschaft gedrängt werden, 
und da sind die durch manchen skan- 
dalösen Fall bekanntgewordenen Zu- 
stände und Mißstände in privaten 
und also auch auf Gewinn orientier- 
ten Altersheimen. Es kommt als Spiel- 
regel eirier Welt, in der das Geld 
zum Maßstab aller Dinge geworden 
ist, die böse Moral des „Haste was, 
dann biste was“ ins Spiel. Es wird 
auch die Diskriminierung der aus- 
ländischen Gastarbeiter zu einem 
weiteren Handlungsmotiv. 

Der Film trägt den Untertitel „Die 
Interessen der Bank können nicht die 
Interessen sein, die Lina Braake hat“ 
-— darin ist Klassenantagonismus 
exakt bezeichnet. Es ist ein Film von 
großer gesellschaftskritischer Ernst- 
haftigkeit. Mit einem bestürzenden 
Realismus der Milieudarstellung zei- 
gen Bernhard Sinkel und sein Ka- 
meramann Alf Brustellin das Leben 
von alten Leuten, die niemand mehr 
braucht und niemand mehr haben 
will. 

Dieser Film ist aber auch eine Komö- 
die — wie Lina Braake und ihr Mit- 
verschworener ihren kleinen Privat- 
krieg gegen die Bankierswelt führen, 
das hat Witz und bietet zwei großen 
Schauspielern, die genau so alt wie 
die von ihnen verkörperten Figuren 
sind, zwei großartige Rollen: Lina 
Carstens und Fritz Rasp. Und dieser 
Film ist, wenn am Ende alles gut aus- 
geht, fast so etwas wie ein Märchen 
— in der Wirklichkeit pflegen solche 
kriminellen Finanztransaktionen nur 
gerissenen großen Geschäftemachern 
zu gelingen. Das aber ist eine 
ironische Schlußpointe, die nachdenk- 
lich und betroffen machen soll. 
Christian Thurm 


7 LINA BRAAKE 


Die Interessen der Bank können 
nicht die Interessen sein, 

die Lina Braake hat 

Ein Farbfilm aus der BRD 

BUCH und REGIE: Bernhard Sinkel 
DARSTELLER: Lina Carstens (Lina 
Braake), Fritz Rasp (Gustaf Härtlein), 
Herbert Bötticher (Körner), Erica 
Schramm (Lene Schöner), Benno 
Hoffmann (Jawlonski) 

KAMERA: Alf Brustellin 
AUSSTATTUNG: Nikos Perakis 
MUSIK: Joe Haider 


Im 30. DEFA-Jahr 


Begegnungen 
mit zweiRegisseuren 


Günter Reisch 


BERUFSWUNSCH: REGISSEUR 


Das stand auf dem Abiturzeugnis des 
achtzehnjährigen Günter Reisch. 1946 
war dieser Wunsch überraschend. Es 
gehörte schon eine Portion Enthusias- 
mus dazu, sich in dieser Zeit der ab- 
soluten ideologischen und materiel- 
len Niederlage des Films: für diese 
„brotlose“ Kunst zu entscheiden. Gün- 
ter Reisch tat es, und er ist seinem 
Beruf treu geblieben. 

„Beinahe wäre ich bereits mit Sieb- 
zehn Assistent von Werner Bergmann 
geworden“, erzählt er. „Das war so- 
fort nach Beendigung des Krieges. 
Doch dann bot man mir die Chance, 
die 12. Klasse und das Abitur nachzu- 
holen.“ (Der Sechzehnjährige war 
nämlich noch im Februar 1945 von 
der Schulbank weg zur „Verteidigung 
Berlins“ geholt worden.) Günter 
Reisch nützte die gebotene Chance, 
alle freie Zeit außerhalb der Schule 
gehörte jedoch bereits seinen Regie- 
ambitionen. Er organisierte und lei- 
tete im Antifa-Jugendausschuß Pots- 
dam ein Jugendensemble, das in 
Schulen, Betrieben und auf öffent- 
lichen Plätzen auftrat. 

Nach bestandenem Abitur nahm 
Günter Reisch Schauspielunterricht, 
wurde 1948 Assistent bei der DEFA, 
zuerst bei Gerhard Lamprecht, an- 
schließend bis 1956 bei Kurt Maetzig, 
u.a. in den Filmen „Der Rat der 
Götter“, „Familie Benthin“, in den 
beiden Thälmann-Filmen. 


LEHRER UND FREUND 


Als Lehrer, Genosse und persönli- 
cher Freund hat Professor Kurt Maet- 


zig auf den fast zwanzig Jahre jün- 
geren Günter Reisch großen Einfluß 
gehabt. Im Jahre 1958 — Reisch hatte 
bereits zwei eigene Filme gedreht, 
die Komödie „Junges Gemüse“ und 
den Kriminalfilm „Spur in die Nacht“ 
— führte die Arbeit an dem großen 
Filmepos über den revolutionären 
Kampf der deutschen Matrosen wäh- 
rend der Novemberrevolution sie 
noch einmal zusammen. An ihrer Ko- 
regie des Films „Das Lied der Matro- 
sen” läßt sich die Übereinstimmung 
dieser beiden Regisseure direkt 
nachweisen. „Wir haben das Dreh- 
buch einfach in zwei Teile gerissen“, 
sagt Günter Reisch. Wenn das auch 
nicht ganz wörtlich zu nehmen ist, der 
fertige Film war tatsächlich aus einem 
Guß. 

Ich hatte damals Gelegenheit, Dreh- 
arbeiten, vor allem Außenaufnah- 
men an der Ostseeküste mitzuerle- 
ben. Das war auch meine erste 
Begegnung mit Günter Reisch, der 
übrigens, schmal und mit Brille, auch 
äußerlich eine gewisse Ähnlichkeit mit 
Kurt Maetzig hatte. Bis auf den un- 
gebärdigen Haarschopf natürlich. 
Viele Darsteller mußten im Verlaufe 
der Drehzeit mit beiden Regisseuren 
arbeiten, und ich interessierte mich 
dafür, ob diese doch ungewöhnliche 
Methode zusätzliche Schwierigkeiten 
mit sich bringe. Von allen, mit denen 
ich sprach, beispielsweise Rita Gödik- 
meier, Günther Simon, Stefan Lisew- 
ski und Wolf von Benneckendorf, 
wurde das verneint. 


VON DER NEUEN FILMKUNST 
BEEINDRUCKT 

Was bewog Günter Reisch denn nun 
aber, Regisseur zu werden? 

Er nennt selbst verschiedene Fakto- 


TROTZ ALLEDEMI Horst Schulze als Karl Liebknecht 


ren. Da war einmal eine — wie er 
sagt — „innere Vorbereitung“, näm- 
lich Liebe zum Theater, zur Ge- 
schichte, aber auch Liebe zur Tech- 
nik, besonders zu jener Mischung von 
Künstlerischem und Technischem, wie 
sie der Fotografie eigen ist. 
„Ausschlaggebend für meine Entwick- 
lung zum Film hin war wohl die Tat- 
sache, daß uns jungen Menschen da- 
mals eine völlig neue Filmkunst be- 
gegnete“, meint er. „Mit den ersten 
Filmen, die aus der Sowjetunion in 
unsere wenigen nicht zerstörten Kinos 
kamen, trat mir eine ganz neue Welt 
entgegen. Vor allem der Film „Lenin 
im Oktober“ hat mich tief beein- 
druckt. 

Selbstverständlich war es keineswegs 
so, daß ich mir nun vornahm, hinfort 
sozialistische Filme zu machen“, sagt 
er lächelnd, „aber es wurde mir klar, 
was Film bedeutet, welche Macht .er 
über Menschen haben kann.“ 


MIT DER DEFA-GESCHICHTE 
VERBUNDEN 


14 Filme hat Günter Reisch seit sei- 
nem Debüt 1956 gedreht. An ihnen 
läßt sich ein gut Teil Geschichte unse- 
res sozialistischen Films in der DDR 
demonstrieren. Günter Reisch machte 
sowohl die positiven als auch die 
negativen Entwicklungstendenzen ge- 
treulich mit, oder genauer ausge- 
drückt, seine Filme waren ein Teil 
davon. 

Seit der Koregie bei dem Film „Das 
Lied der Matrosen“ hat er sich immer 
wieder der Gestaltung der revolutio- 
nären Vergangenheit der deutschen 
Arbeiterklasse zugewandt, und ein 
hoher Prozentsatz des künstlerischen 
Rufes, den die DEFA auf diesem Ge- 
biet hat, steht ihm zu Buche. Welche 
Voraussetzungen waren für diese Er- 
folge gegeben? Da sind einmal 
Reischs persönliches politisches En- 
gagement und seine Fähigkeit, 
Schauspieler zu führen. In der Zu- 
sammenarbeit mit dem profilierten 
Künstler Horst Schulze in der Rolle 
von Karl Liebknecht (1965 und 1972) 
bewies der Regisseur diese Fähigkeit 
ebenso wie bei der Leitung des Film- 
debütanten Gottfried Richter in der 
Rolle des jungen deutschen Kommu- 
nisten Viktor Kleist, der „Unterwegs 
zu Lenin“ ist (1970). Und Reisch hat 
das Talent, Massenszenen zu orga- 
nisieren und zu inszenieren mit enor- 
mem Durchstehvermögen, psychisch 
und physisch, und mit nie oder doch 
nur selten erlahmendem Schwung. 
Wenn Günter, Reisch sagt: „Jetzt ver- 
lier aber auch ich gleich die Ner- 
ven“, dann muß es schon sehr 
schlimm kommen. Daran kann höch- 
stens das Wetter schuld sein. 


Begegnungen mit zwei Regisseuren 


Doch auch da entsinne ich mich an 
das Gegenteil. Wenn ich noch einmal 
auf „Das Lied der Matrosen“ zurück- 
kommen darf: Prinz Heinrich besucht 
die Flotte. Anschließend eine Demon- 
stration der Matrosen und Werft- 
arbeiter gegen den Krieg. Beide Sze- 
nenkomplexe wurden gedreht nahe 
der Neptun-Werft. Es goß in Strömen. 
Wir saßen in einer ungedeckten Bar- 
kasse, pudelnaß, leise mit den Zäh- 
nen klappernd. Es war eine schwie- 
rige Szene, in der ein Flugzeug was- 
sern mußte. Günter Reisch guckt von 
einem zum anderen. Plötzlich lacht er 
laut los. -— ? — „Kinder; haben wir 
ein Glück, wir drehen im Juli einen 
Film, der im November spielt, und 
haben doch tatsächlich November- 
wetter!” 

Sehen Sie, das ist gesunder Opti- 
mismus. 

Doch kehren wir zurück zu den Vor- 
aussetzungen für erfolgreiche Film- 
arbeit. Eine gehört noch dazu: die 
gute Geschichte, eingepackt in ein 
gutes Drehbuch. 


ABSICHTEN UND WIRKUNGEN 


Günter Reisch hat an fast allen Dreh- 
büchern seiner Filme mitgearbeitet. 
Aber er war wohl nicht immer kritisch 
genug gegenüber den Geschichten, 
die ihm angeboten wurden. Man 
kann es auch so ausdrücken: Er war 
nicht gefeit gegen einen gewissen 
Schematismus, eine Art verein- 


EIN LORD AM ALEXANDERPLATZ 
In den Hauptrollen Erwin Geschon- 
neck und Angelica Domröse. (oben) 


UNTERWEGS ZU LENIN 
Gottfried Richter in seiner ersten 
Filmrolle — der Hauptrolle. (rechts) 
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fachende Schwarzweiß-Molerei, die 
manchem künstlerischen Erfolg im 
Wege stand, wahrhaftig nicht nur in 
den Filmen Günter Reischs. Immer 
wenn interessante menschliche Schick- 
sale, individuell in der Vielfalt ihrer 
Gedankenwelt und ihres Gefühls- 
lebens, die Handlung bestimmten, 
wurde es ein guter Film, denn eine 
gute Geschichte lag bei Günter 
Reisch immer in guten Händen, ganz 
gleich, ob es um die große revolu- 
tionäre Thematik ging, zu der auch 
der Fernsehfilm „Gewissen in Auf- 
ruhr” (1961) zählt, dessen I., Ill. und 
V. Teil Günter Reisch drehte, oder um 
eine Filmkomödie wie „Ach, du fröh- 
liche ...“, deren Drehbuch von Her- 
mann Kant frei nach der Komödie 
„Und das am Heiligabend” von Vra- 
tislav Blazek verfaßt wurde. 

Es ist bereits wiederholt behauptet 
worden, die Regiearbeiten Günter 
Reischs ließen sich in zwei große 
Gruppen einteilen: historisch-revolu- 
tionäre Filme und Komödien. Abge- 
sehen davon, daß hier eine nicht 
gerechtfertigte Gleichsetzung von 
Thematik und Genre erfolgte, zielt 
diese „Teilung“ meines Erachtens am 
Grundonliegen, das Günter Reisch 
hat, vorbei. Gewiß, Günter Reisch hat 
sich immer wieder um die Filmkomö- 
die bemüht. Auch sein jüngster Film 
„Nelken in Aspik“ geht in diese 
Richtung und versucht sogar noch 


einen weiteren Schritt bis hin zur. 


Groteske. Andererseits aber hat die- 
ser Regisseur auch „gewagt“, einem 
Film aus dem Bereich der historisch- 
revolutionären Thematik komödian- 
tische Nuancen zu geben, nämlich 
„Unterwegs zu Lenin“. 

Natürlich kamen auch wir bei dem 
Versuch, Absichten und Wirkungen 
seiner Filme einzuordnen und zu 
analysieren, auf diese Frage. Ob er 
sih etwa in der Komödie „aus- 
ruhen“ wolle von den Strapazen 
des großen historisch-revolutionären 
Films, fragte ich nicht ohne provo- 
zierende Absicht. Günter Reisch 
lachte: „Nein, aber da sind Sie ge- 
nau auf den Kern des Irrtums man- 
cher Leute gestoßen, die mit dieser 
Zweiteilung wohl etwas Ähnliches 
meinen. Ich mache gern Komödien, 
aber nicht, weil es mir um das Lachen 
an sich geht, sondern weil ich auch 
diese Mittel nutzen möchte, um das 
darzustellen, was mir immer am Her- 
zen liegt, die Arbeiterklasse. Ich 
weiß, weder „Maibowle“ noch „Sil- 
vesterpunsch“ waren Meisterwerke — 
ich persönlich halte „Maibowle“ für 
den besseren Film — aber es waren 
Versuche, das Arbeitermilieu für das 
heitere Filmgenre zu entdecken. 
„Maibowle" drehten wir zum Beispiel 
zum 10. Jahrestag der DDR. Und 
sehen Sie, darum ging und geht es 
mir im Grunde immer: um unsere 
große DDR-Familie.” 

Ilse Jung 


NELKEN IN ASPIK 
Armin Mueller-Stahl und 
Edwin Marian. (links) 


ACH, DU FRÖHLICHE... 
Szene mit Erwin Geschonneck, 
Karin Schröder und 

Arno Wyzniewski. (unten) 


Horst Seemann 


WEG OHNE UMWEGE 

Horst Seemanns künstlerischer 
Werdegang verlief so geradlinig, daß 
er beinahe ein „Schulbeispiel“ für die 
Entwicklung künstlerischer „Kader“ 
bei uns ist. Diese Entwicklung begann 
in einem musisch ambitionierten 
Elternhaus, in dem Musikpflege zur 
Tradition gehörte, weshalb der Sohn 
denn auch Geigenunterricht erhielt 
und Kindervorstellungen des „Thea- 
ters der Stadt Greiz” nicht nur im Zu- 
schauerraum, sondern auch auf der 
Bühne als Darsteller erleben durfte. 
Begabung und Interesse trafen mit- 
hin auf Unterstützung und Förderung, 
so daß sich künstlerische Initiative 
entwickeln konnte: zum Beispiel in 
Agitprop-Gruppen, als Leiter eines 
Dramatischen Zirkels an der Ober- 
schule und auch später, als Horst 
Seemann nach bestandenem Abitur 
seinen Ehrendienst in der Nationalen 
Volksarmee leistete. Das anschlie- 
Bende vierjährige Regiestudium an 
der Deutschen Hochschule für Film- 
kunst (heute Hochschule für Film und 
Fernsehen der DDR) in Potsdam- 
Babelsberg war geradezu eine 
logische Fortsetzung dieser Entwick- 
lung. 

Während des Studiums arbeitete 
Horst Seemann ein halbes Jahr als 
Assistent des sowjetischen Regisseurs 
Sergej Gerassimow, als dieser 1962 
in der DDR Teile seines Films „Men- 
schen und Tiere“ drehte. Soziolo- 
gische Genauigkeit der Figuren, 
Detailtteue und psychologische 
Schauspielerführung, das war es vor 
allem, was der Debütant Horst See- 
mann bei diesem Meister des Fachs 
Filmkunst lernen konnte. 

Seit 1963 ist Horst Seemann Regis- 
seur bei der DEFA. Er begann mit 
kurzen und mittellangen Filmen der 
„Stacheltier“-Produktion, ehe er 1967 
seinen ersten abendfüllenden Spiel- 
film vorstellte. 


FILME, DIE DISKUSSIONEN 
AUSLOSTEN 


Horst Seemanns Filme — sieben in 
den bisher neun Jahren seiner Regie- 
tätigkeit — gingen nicht glatt über 
die Runden, um danach schnell in, 
Vergessenheit zu geraten. Im Gegen- 
teil. Sie lösten Diskussionen aus, die 
oft weit über den eigentlichen Ge- 
genstand des Films hinausgingen. 
Mit persönlichem Engagement für 
unsere Zeit und ihre Probleme ge- 
macht, lösten sie auch das Engage- 
ment der Zuschauer aus, das sich in 
lebhaftem Für und Wider dartat. 

Horst Seemann hatte sich nach der 
heiter-phantasievollen „Hochzeits- 
nacht im Regen“ (1967) und der Film- 
adaption von Wolfgang Helds histo- 
rischer Abenteuergeschichte „Schüsse 
unterm Galgen“ (1968) ganz der rea- 
listischen Gestaltung der Gegenwart 
und ihrer Probleme zugewandt. „Zeit 
zu leben“ (1968), „Liebeserklärung an 
G.T.* (1971), „Reife Kirschen“ (1972) 
und „Suse, liebe Suse“ (1975) — vier 
Filme, die eine gemeinsame Grund- 
problematik haben: Menschen unse- 
rer Zeit und unserer Gesellschaft, ge- 


stellt in besondere Bewährungssitua- 
tionen, die vor allem im emotionalen 
psychologischen Bereich liegen, rin- 
gen um ihre Selbstverwirklichung, um 
Vervollkommnung ihrer Persönlichkeit. 
Es sind Menschen, fähig großer Ge- 
fühle — nicht nur der Liebe, auch Leid 
und Trauer sind in diesen Geschich- 
ten nicht ausgespart —, und es sind 
zugleich gesellschaftlich aktive Men- 
schen; Charaktere also, deren private 
und gesellschaftliche Entwicklung sich 
in vielen Punkten trifft und über- 
schneidet. 


NEUE DIMENSIONEN DES 
DENKENS UND FÜHLENS 
„Gegenstand der Kunst muß immer 
der Mensch sein“, sagt Horst See- 
mann, „und ich habe versucht, starke 
Persönlichkeiten zu zeigen, Persön- 
lichkeiten, die im positiven und im 
negativen Sinne die Zuschauer be- 
rühren. Ich bin der Meinung, daß der 
Zuschauer immer nach Identifikations- 
möglichkeiten mit der dargestellten 
Figur sucht, was übigens die Ver- 
pflihtung zu kritischer Sicht ein- 
schließt. Der Künstler muß also ein 
realistisches Bild des Lebens entwer- 
fen. Die Gefühle seiner Figuren 
müssen nachvollziehbar sein, die 
Schicksale glaubhaft. Das bedeutet 
aber ganz und gar nicht Verzicht auf 
Poesie, auf Phantasie, auf das Unge- 
wöhnliche. Im Gegenteil. Ich bin der 
Meinung, daß der Zuschauer keine 
platte naturalistische Illustration sei- 
nes Alltags will. Er sucht im Kunst- 
werk, hier also im Film, Geschichten, 
die ihm neue Dimensionen des Den- 
kens und des Fühlens erschließen. 
Ich mache jetzt einen Film über eine 
bestimmte Etappe im Leben Ludwig 
van Beethovens. Beethoven sagt in 
diesem Film ein Wort, das man ganz 
stark unterstreichen muß: Provinz ist 
der Tod der Kunst. 

Das ist es. Wir geben uns zu oft noch 


DER COMPOSITEUR 

Donatas Banionis als Ludwig 
van Beethoven. Szene mit 
Angela Brunner, 


mit dem Mittelmaß zufrieden. Man 
muß ausbrechen — und ich bitte, das 
in völlig positivem Sinne zu verstehen 
— ausbrechen aus der üblichen, all- 
täglichen Sicht. Tiefe und Weite müs- 
sen unsere Geschichten haben, und 
diese Tiefe und Weite muß das Kri- 
terium sein für jeden Film, den wir 
machen, ob er nun zeitgenössische 
Probleme aufwirft, oder ob er ein 
historisches Gewand trägt. Alle meine 
bisherigen Filme waren Versuche 
auszubrechen, aber diese Versuche 
reichten noch nicht aus. Die Qualität 
unserer Bücher, der Schauspielkunst, 
der Regie muß besser werden, vor 
allem aber die Qualität der Bücher. 
Es gibt zu wenig profilierte Schrift- 
stelle, die filmabitioniert sind, 
leider.“ 


NEUESTER FILM: 

DER COMPOSITEUR 

Horst Seemann drehte in der Zeit, in 
der wir uns zu diesem Gespräch tra- 
fen, gerade die letzten Szenen des 
Films „Der Compositeur“. Autor des 
Films ist Günter Kunert. Der Film er- 
zählt Begebenheiten aus dem Leben 
des Komponisten Ludwig van Beet- 
hoven in der Zeitspanne zwischen 
1813 bis etwa 1819. Die Wahl eines 
solchen Sujets wird manchen im 
ersten Moment erstaunen. Horst See- 
mann selbst meint, nicht ohne leise 
Ironie: „Vielleicht gibt es Kollegen, 
die glauben, jetzt ruht er sich bei 
Beethoven mal ein bißchen vom Zeit- 
geschehen aus.” Doch wer den Stoff 
des Films kennt, ist gleich eines an- 
deren belehrt. Dieser Film korrespon- 
diert durchaus mit den bisherigen 
Arbeiten Horst Seemanns. „Der Com- 
positeur“ ist kein historischer Bilder- 
bogen, auch keine Beethoven-Biogra- 
phie, obgleich selbstverständlich bio- 
graphische Fakten eine gewisse Rolle 
spielen. „Dieser Film“ — so Horst See- 
mann — „ist ein Konzentrat, er ver- 
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sucht eine Deutung einer starken Per- 
sönlichkeit, die sich durchsetzt gegen 
die beengte Welt ihrer Gesellschaft, 
durchsetzt unter miserablen persön- 
lichen Bedingungen, die Taubheit 
und Depressionen und eine chao- 
tische wirtschaftliche Lage schaffen.“ 
Länger als fünf Jahre wünschte sich 
Horst Seemann einen solchen Film 
zu machen. Jetzt ist er froh über die 
von Günter Kunert geschaffene lite- 
rarische Vorlage, froh darüber, für die 
Gestaltung der Beethoven-Rolle den 
sowjetischen Schauspieler Donatas 
Banionis gewonnen zu haben. „Ba- 
nionis ist ein hervorragender Charak- 
terdarsteller, aber daß seine Physio- 
gnomie es ihm nun auch noch ermög- 
licht, Beethoven beinahe ganz ohne 
‚Maske‘ zu spielen, ist ein Glücks- 
umstand, der ganz selten ist“, meint 
Horst Seemann. 


ARBEIT MIT INTERNATIONAL 
BEKANNTEN SCHAUSPIELERN 

Die Besetzung dieser wichtigen Rolle 
mit einem sowjetischen Darsteller 
führt uns zu einem Thema, das Horst 
Seemann sehr beschäftigt, weil es 
weit über formale Besetzungsfragen 
hinausgeht. Künstler aus den Film- 
studios und den Theatern befreunde- 
ter Länder sind in nahezu allen Fil- 
men Horst Seemanns anzutreffen. Er- 
innert sei an die Polin Ewa Krazy- 
zewska, Hauptdarstellerin in „Liebes- 
erklärung an G. T.“, an die eindrucks- 
volle Gestaltung der Rolle des Lorenz 
Reger in „Zeit zu leben“ durch den 
polnischen Schauspieler Leon Niem- 
czyk, vor allem aber, weil hier Natio- 
nalität und Rolle übereinstimmten, 
an die Rolle des Ingenieurs Boris in 
„Suse, liebe Suse“, verkörpert durch 
den sowjetischen Darsteller Boris 
Saidenberg, und an die sowjetische 
Schauspielerin Margarita Wolodina, 
die mit zwei Episodenrollen in den 
Filmen „Liebeserklärung an G.T.“ 


ETW er 


ner — 


ZEIT ZU LEBEN 
Leon Niemczyk und Dieter Wien 


REIFE KIRSCHEN 
In den Hauptrollen Günther Simon 
und Erika Dunkelmann 


Fotos: DEFA/Mühlstein, Meister 
Wenzel, Borst, Pathenheimer, Dietrich 


und „Reife Kirschen“ im Gedächtnis 
der Zuschauer blieb. 

„Der Film ist doch eigentlich eines 
der wirksamsten und wichtigsten Mit- 
tel und bietet die besten Möglich- 
keiten zur internationalen Verständi- 
gung“, sagt Horst Seemann, und er 
meint Verständigung nicht nur im 
Sinne von Staatsverträgen, sondern 
von menschlicher Verbundenheit. „Be- 
stimmte Grunderlebnisse aus der 
Jugend, zum Beispiel in der Pionier- 
republik am Werbellinsee, haben 
mich zum Gedanken des Internatio- 
nalismus geführt“, erklärt er. „Reisen 
in die Sowjetunion, die beeindruk- 
kende Weite Sibiriens, all das sind 
Eindrücke, die bestimmend sind für 
das eigene Leben, und die man wei- 
tervermitteln möchte. Außerdem 
macht die Entwicklung unserer Repu- 
blik, ihre internationale Anerkennung, 
die auf dem Gebiet der Wirtschaft 
und Wissenschaft schon selbstver- 
ständliche Integration der sozialisti- 
schen Staaten, auch die enge Zusam- 
menarbeit auf künstlerischem Terrain 
geradezu notwendig.“ 


WÜNSCHE IM SINNE 

DES PUBLIKUMS 

Es ist nicht opportun, einen Regisseur, 
der gerade dabei ist, eine große Ar- 
beit abzuschließen, schon nach der 
nächsten zu fragen. Auf keinen Fall 
wird er sich der schwierigen Aufgabe 
entziehen, Probleme aufzuspüren und 
zu gestalten, die noch nicht historisch 
bewältigt sind, die uns auf den 
Nägeln brennen, deren Darstellung 
Gefühl und Verstand der Zuschauer 
aktivieren und — dies natürlich auch 
und vor allem — die die Zuschauer 
unterhalten. Denn Horst Seemann 
macht seine Filme für die Zuschauer. 
Ohne sie, so meint er, sei das En- 
semble eines Films nicht komplett. 


Ilse Jung 
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Reisebekanntschaften 


Unterwegs 
Altai und Krim 
Ein Film 


von und mit 


Wassili Schukschin 


1 ze 


Petschki-Lawotschki 


Professor Stepanow versteht 
nicht nur Njuras Sorgen mit 

dem Prahlhans Iwan, er lädt 
die Rastorgujews sogar zu 
einem Besuch in Moskau ein. 
(Fotos rechts und unten) 


denheit“ der Stadtmenschen mit Ge- 
schichte und Dorf. 

Sich wandelnde -Lebensverhältnisse 
auf dem Dorf und in der Stadt wer- 
den in Schukschins Filmen geschil- 
dert. Dabei wäre es allerdings falsch, 
in den „Reisebekanntschaften” eine 
Gegenüberstellung zwischen dem 
„guten“ Dorf und der „schlechten” 
Stadt zu sehen. In viel stärkerem 
Maße geht es um den Menschen, um 
Reichtum und Vielfalt der mensch- 
lichen Persönlichkeit. Und da schöpfte 
Schukschin aus seinem ureigenen Er- 


lebnis- und Erfahrungsbereich, dar- 
aus wuchsen Gestalten aus Fleisch 
und Blut, differenzierte Charaktere, 
die überzeugen und zum Denken an- 
regen. 

Die liebevolle Ironie, mit der Wassili 
Schukschin seinen Helden schildert, 
hat er nicht zuletzt wohl auf sich 
selbst gemünzt. Denn ähnlich wie der 
Iwan Rastorgujew hatte er all seine 
Wurzeln in der Heimaterde im Altai, 
bezog er von daher seine Kraft. Mit 
seinen Filmen kehrte er dorthin auch 
immer zurück. Aber so sehr es ihn 


Eine der angenehmen Überraschun- 
gen der Reise: Studenten-aus dem 
Nachbarabteil laden Iwan zu Gesang 
und Gespräch ein. (links) 


einerseits im Dorf hielt, so sehr zog 
es ihn andererseits doch in die Stadt. 
Nicht zuletzt wird der Film von der 
Liebe zu der weiten Altailandschaft 
und zu deren Menschen voll tiefer 
Herzlichkeit geprägt. Das trägt zur 
besonderen Atmosphäre des Films 
und dazu bei, die „Reisebekannt- 
schaften“ zu einer lange in uns nad- 
klingenden Kinobekanntschaft zu 
machen. 


Wolfram Schroeder 


Iwan hat den überheblichen 
Dienstreisenden aus dem Ab- 
teil geworfen, der wiederum 
ruft nach der Miliz. Schön, 
daß der freundliche Konstruk- 
teur Verständnis für Iwan 

hat und ihm sogar aus der 
Patsche hilft — mittels des 
Y-Systems ... (Fotos links) 


Am Ziel der Reise, doch 
noch nicht am Ende der 
Schwierigkeiten: Für Njura 
war im Sanatorium kein 
Platz eingeplant. Was tun? 
(Foto unten) 


REISEBEKANNTSCHAFTEN 
(Petschki-Lawotschki) 


Ein sowjetischer Film aus dem 
Studio „Maxim Gorki“ 

BUCH und REGIE: Wassili Schukschin 
DARSTELLER: Lidija Fedossejewa 
(Njura), Wassili Schukschin (Iwan), 
Wsewolod Sanajew (Professor), 
Georgi Burkow („Konstrukteur“), 
Iwan Ryshow (Schaffner) u. a, 
KAMERA: Anatoli Sabolozki 
AUSSTATTUNG: Pjotr Paschkewitsch 
MUSIK: P. Tschekalow 
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DieBrücke im Dschungel 


Ein mexikanischer Film 
nach einem Roman 
von B. Traven 


Die Indiofrau hilft dem Weißen. Das 
Weltbild des Amerikaners erfährt 
im Dschungeldorf eine Korrektur. 
(Foto rechts) 


Viele Male ist Carlos über die 
Brücke gegangen. Sie war ihm 
sicher wie ein Pfad im Dschungel. 
Jetzt aber wird sie ihm zum 
Verhängnis. 


Das Leben der indianischen Bewoh- 
ner der kleinen Siedlung mitten im 
unwegsamen mexikanischen Dschun- 
gel scheint friedvoll und heiter zu 
verlaufen. Doch die Zivilisation hat 
ihre Fangarme bereits bis hierher 
ausgestreckt. Die Brücke über den 
Fluß wurde von amerikanischen 
Olsuchern erbaut. 

Die Frauen schmücken sich für ein 
bevorstehendes Fest mit billigen, 
bunten Konfektionskleidern, und der 
junge Bursche Manuel bringt bei sei- 
ner Rückkehr von der Arbeit auf 
texanischen DOlfeldern für seinen 
kleinen Bruder Carlos ein Paar 
prächtige Stiefel mit, in denen der 
glückliche Indianerjunge unbeholfen 
umherstolziert. 

Der amerikanische Krokodiljäger 
Gales läßt sich von der Unberührt- 
heit der Natur und Menschen tief 
beeindrucken. Er, stets bestrebt 
gewesen, zu Geld zu kommen, und 
deshalb der Gefahren des Dschun- 
gels nicht achtend, wäre in der grü- 
nen Dämmerung fast umgekommen, 
hätte der alte Sleigh ihn nicht gefun- 
den und hierhergebracht. Gales, am 
Anfang noch voller Mißtrauen gegen 
alles, sieht den Dschungel\und seine 
Bewohner in neuem Licht: als natür- 


liche Umgebung der Indianer, die 
eigene Lebensgesetze hervorbringt. 
Beim Einbrechen der Dunkelheit ver- 
sammeln sich die Indianer zum Tanr. 
Die Musikanten verspäten sich. Das 
geduldige Warten wird von den sor- 
genvollen Fragen der Mutter des 
kleinen Carlos unterbrochen, die 
ihren Jungen vermißt. Ihre Unruhe 
steckt alle an. Eine fieberhafte Suche 
beginnt. Die Mutter ahnt instinktiv 
ein Unglück. Sie selbst schickte Car- 
los über die Brücke. Dieser bekannte 
Weg jedoch mußte für ihn, der stets 
barfuß lief," mit den ungewohnten 
Stiefeln zur Gefahr werden. Tauch- 
versuche nach dem Kind in dem träge 
dahinfließenden Fluß bleiben erfolg- 
los. Da entsinnt sich einer eines fast 
vergessenen Rituals. Eine brennende 
Kerze wird auf einem Brett befestigt 
und ins Wasser gesetzt. Der Glaube 
spricht ihr die Fähigkeit zu, Ertrun- 
kene aufzuspüren. Langsam bewegt 
sich das Licht gegen den Strom der 
Brücke zu, wo es verharrt... 

Der Krokodiljäger kehrt in die Zivili- 
sation zurück. Zuvor hat er die von 
ihm entdeckten Spuren von Erdöl in 
der Nähe des Dorfes verschüttet — er 
will den drohenden Zugriff der Profit- 


macher we: 


Fa 


Leid. Aus ihrer Mitte wurde ein 
Zugehöriger gerissen, ein Mensch am 
Anfang seines Lebens. (Foto oben) 


Traven, dessen gleichnamiges Buch 
die literarische Vorlage des Films ist, 
kannte genau, was er beschrieb. 
Seine Romane (u. a. „Die Baumwoll- 
pflücker“, „Das Totenschiff“) sind 
über die ganze Welt verbreitet. Doch 
bis auf den heutigen Tag ist es kei- 
nem Nachforscher, so viele ihrer auch 
waren, gelungen, das Geheimnis um 
seine Person zuverlässig zu lüften. 
Manches spricht dafür, daß er ein 
Deutscher war, der nach dem Schei- 
tern der November-Revolution sein 
Land verlassen mußte. Spuren führen 
nach Mexiko. Sein gesamtes Werk 
ist geprägt von entschiedener Partei- 
nahme für die Sache aller Unter- 
drückten. 


2 


Ein mexikanischer Film 

nach dem Roman von B. Traven 
BUCH und REGIE: Pancho Kohner 
DARSTELLER: John Huston, Charles 
Robinson, Katy Jurado, Elisabeth 
Chauvet, Jose Angel Espinoza, 
Jorge Martinez de Hoyos 
KAMERA: Javier Cruz 

MUSIK: Leroy Jomes, Indiofolklore: 
„Ferrasgilla“ Ariel Ramirez 


DIE BRÜCKE 
IM DSCHUNGEL 


„Oh, ich bin klug und weise...“ 
singt der Bürgermeister von Saardam, 
fest davon überzeugt, daß vor 

ihm noch niemand diplomatischer 
regierte. (Foto rechts außen) 


Der englische Gesandte verwünscht 
die vermaledeiten Holzschuhe, doch. 
standhaft schlittert er mit ihnen 
über das diplomatische Parkett, 
(Foto rechts) 


„Zar und Zimmermann“ (1837 in Leip- 
zig uraufgeführt) ist eine der popu- 
lärsten deutschen Spielopern. Vom 
Zimmermannslied „Auf, Gesellen, 
greift zur Axt“ über die Ariette „Die 
Eifersucht ist eine Plage“ und den 
Narrengesang „Oh, ich bin klug und 
weise“ bis zum Iyrischen Lied „Lebe 
wohl, mein flandrisch Mädchen“ rei- 
hen sich schöne Kompositionen zu 
einer ausdrucksreichen Palette. Krö- 
nung sind schließlich die komische 
Kantate „Heil sei dem Tag...“ und 
der „Holzschuhtanz“. 

Albert Lortzing hat das komödien- 
pralle Verwechslungsspiel um einen 
echten und einen falschen Zaren 
scheinbar mühelos ins Musikalische, 
ins Musikdramatische gehoben. Und 
wenn seine Melodien erklingen, 
dann spürt man kaum, daß dieser 
Begründer und Meister des deut- 
schen Opernlustspiels zeitlebens bit- 
tere Not gelitten hat und „als armer 
Teufel nach Brot gehen mußte“, wie 
Lessing es nannte. 

Lebendig blieben auch Lortzings 
Spielopern „Der Wildschütz" (1842) 
und „Der Waffenschmied“ (1846) 
sowie die romantische Oper „Undine“ 
(1845). Erst nach 1945 wurde in der 
DDR die Revolutionsoper „Regina“ 
uraufgeführt, die Lortzing als glühen- 
der Patriot im Jahre 1848 geschaffen 
hatte. 

Der DEFA-Film „Zar und Zimmer- 
mann" folgt im wesentlichen der Büh- 
nenhandlung. Begleitet von den un- 
vergänglichen Melodien und der 
zündenden Rhythmik des Opern- 
werks, rollt die Verwechslungskomö- 
die um die beiden Peter zügig ab. 
Und auch die derbe Komik des auf- 
geblasenen, „künstlich begnadeten“ 
Bürgermeisters van Bett trägt zu 
einem Spaß von klassischem Format 
bei. Der Film, 1956 zum 10. Jahrestag 
der DEFA-Gründung uraufgeführt, 
hat bis heute, zum 30jährigen Jubi- 
läum unseres Spielfilmstudios, nichts 
von seiner Frische und spielerischen 
Unbekümmertheit eingebüßt. 

Heinz Hofmann 


DEFA-Retrospektive 


Die erschreckliche Ballade des 
Moritatensängers belustigt und 
unterhält zahlreiche Zuschauer. 
(Foto links) 


„Ihro Majestät“ nennt Marie ihn 
P und hält ihn auf Distanz. (Foto oben) 

ZAR 

UND ZIMMERMANN 
Ein farbiger DEFA-Film (1956) 
Nach der komischen Oper von 
Albert Lortzing 
BUCH: A. Artur Kuhnert 
REGIE: Hans Müller 
DARSTELLER und SÄNGER: Willy A. 
Kleinau/Heinrich Pflanzl (van Bett, 
Bürgermeister von Saardam), 
Bert Fortell/Josef Metternich (Peter 
Michailow), Lore Frisch/Ingeborg 
Wenglor (Marie), Günther Haack/ 
Gerhard Unger (Peter Iwanow), 
Walther Suessenguth (Admiral 
Lefort), Erich Arnold (Marquis 
Chateauneuf), Kurt Mühlhardt 
(Lord Syndham), Paula Braend/ 
Esther Hilbert (Witwe Brouwe) u.a. 
KAMERA: Joachim Hasler 
BAUTEN: Erich Zander 
MUSIKALISCHE EINRICHTUNG: 
Gerd Natschinski 


Die Zeit als Schiffszimmermann ist 
für Zar Peter zu Ende. Morgen geht 
es zurück nach Rußland. (Foto oben) Fotos: DEFA/Wenzel 


Heidemarie Wenzel und Gloria Herrera 


Foto: DEFA/Goldmann 


EinSpio 


wird gejagt 


Ein Mann taucht aus dem Verborge- 
nen auf. Er will an Informationen 
über die sowjetische Landesverteidi- 
gung herankommen. Und er sucht 
Leute, die ihm willfährige Werkzeuge 
sein können. 

Da ist einer, der im Konzentrations- 
lager Kommunisten und Offiziere 
verriet. Einen anderen gibt es, der 
sich als Arzt tarnen konnte. Und es 
gelingt auch, an einen jungen Maler 
heranzukommen, der zweifelhafte 
Geschäfte mit -russischen Ikonen 
betreibt. Wie reagieren diese Leute, 
als sie spüren, wofür sie ausgenutzt 
werden sollen? Können sie der massi- 
ven Bedrohung entgehen? Können 
sie vor ihrer Vergangenheit fliehen? 
Den Mitarbeitern im Komitee für 
Staatssicherheit der UdSSR bieten 
sich zunächst nur wenige Anhalts- 
punkte. Mehrmals gelingt es dem 
skrupellosen Spion, den Genossen zu- 
vorzukommen. Erbarmungslos schlägt 
er zu, wenn er sich verfolgt sieht oder 
wenn er glaubt, daß die Leute, die 
er braucht, nicht so wollen, wie er es 
will. Schließlich gelingt es den Mit- 
arbeitern der sowjetischen Sicher- 
heitsorgane, dem Mann auf die 
Spur zu kommen. Doch damit sind 
sie noch lange nicht am Ziel. Wer 
steckt hinter dem Spion? Wer sind 
seine Kontaktleute? Wie groß ist das 
Spionogenetz? Was ist mit dem 
General aus dem Stab der Landes- 
verteidigung, auf den es die Bandi- 
ten abgesehen haben? 

Dieser Film ist wie ein guter Krimi 
gebaut. Merkwürdiges ist zu beob- 
achten. Verdachtsmomente entstehen 
und verdichten sich. Aktionen äußer- 
ster Dramatik wechseln mit Szenen, 
die über die diffizile und geschickte 
Recherchenarbeit Aufschluß geben. 
Immer mehr Fäden entwirren sich. 
Es scheint, der Fall ist gelöst. Die 
sowjetishe Abwehr könnte zu- 
schlagen. Aber da gibt es eine Idee. 
Sie bringt die Genossen in große 
Gewissenskonflikte. Wie werden sie 
sich entscheiden? 

Dieser Film läßt mitdenken und mit- 
empfinden. Er hält die Spannung bis 
zum letzten Augenblick. Der Zu- 
schauer kann einen Fall verfolgen, 
der weltweite Auswirkung hat. 


EIN SPION 
WIRD GEJAGT 


Ein sowjetischer Film aus dem Studio 
Lenfilm 

BUCH: Fjodor Schachmagonow 
REGIE: Igor Gostew 

DARSTELLER: Georgi Shenow 
(Oberst Dubrowin), Wladimir Samoi- 
low (Spion), Georgi Taratorkin (Ma- 
ler), Juri Tolubejew, Ljubow Sokolowa 
KAMERA: Lew Kolganow 

MUSIK: Rofail Chosak 

BAUTEN: Waleri Jurkewitsch 
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Ein sowjetischer Abenteuer- 
film nach Tatsachen 


Der Arzt ist ein angesehener, 
tüchtiger Mann. Doch der „Patient“, 
der da eines Tages bei ihm 
auftaucht, weiß ihn an seine 
Vergangenheit zu erinnern... 
(Foto oben) 


Auch der junge Maler versteht 
sein Fach. Er schätzt die Touristen 
sehr, denen „alte“ Ikonen 

etliche Dollars wert sind... 

Als aber einer seiner Käufer 
noch anderes von ihm verlangt, 
stellt er sich einer Entscheidung ... 
(Foto links) 


Der Spion wird identifiziert. 

Den Männern der sowjetischen 
Sicherheitsorgane stehen ausge- 
zeichnete Spezialisten und eine 
ausgezeichnete Technik zur 
Verfügung. (Foto oben) 


Oberst Dubrowin: klug, erfahren, 
ein Menschenkenner. Zug um Zug 
kreist er die Diversanten ein. 
Jetzt könnte er zuschlagen... 
(Foto links) 


Romy Schneider 


in dem französischen Film 


Das alte Gewehr 


Das alte Gewehr 


Schicksale in den letzten Tagen des Krieges 


Ein Film 

über Momente 
des Glücks 
und 

die Zerstörung 
einer Illusion 


Eine kleine Familie bei einem Rad- 
ausflug in einer Sommerlandschaft. 
Bilder einer friedvollen Idylle, voller 
Harmonie und Schönheit. Das gab 
es auch im Frankreich des Jahres 
1944. Augenblicke der Ruhe, Oasen 
des Friedens. Doch dann schiebt sich 
die Realität eines von den deutschen 
Faschisten besetzten Landes in den 
Vordergrund: ein überfülltes Hospi- 
tal, die Schreie der Verwundeten, un- 
unterbrochenes Operieren, Mangel 
an lebensnotwendigen Medikamen- 
ten, der Auftritt von französischer 
Gendarmerie, die lebensgefährlich 
Verletzte, Antifaschisten, Partisanen 
verhaften will. Die letzten Tage des 
Krieges in einer französischen Klein- 
stadt. 

Der Chirurg Dr. Julien Dandieu (Phi- 
lippe Noiret) versucht wie viele Tau- 


sende seiner Landsleute zu über- 
leben, gesynd die nahende Befrei- 
ung zu erleben. Wenn er sich den 
Vichy-Gendarmen in den Weg stellt, 
die seine Patienten verhaften wollen, 
dann tut er das allein aus humani- 
stischen Beweggründen, nicht weil er 
ein bewußter Mitarbeiter der Re- 
sistance wäre. Politik, auch anti- 
faschistische Politik, ist nicht seine 
Sache. Er ist ein unpolitischer Arzt, 
der sich aus den Kämpfen heraus- 
zuhalten versucht. Ein Kleinbürger, 
repräsentativ für viele Franzosen in 
jenen Tagen. 

Scheinbar gelingt ihm auch seine Ab- 
sicht. Man braucht den Arzt, er kann 
in relativer Ruhe arbeiten und auf 
die Befreiung warten. Als die Front 
immer näher rückt und die Faschisten 
sich zurückziehen müssen, bringt er 
seine Frau (Romy Schneider) und die 
Tochter in sein Heimatdorf Quercy 
scheinbar in Sicherheit. 

Es ist etwas anderes, von faschisti- 
schen Greueltaten alltäglih zu 
hören, von den Freunden, vielleicht 
im Radio, als urplötzlich ganz persön- 
lich damit konfrontiert zu werden. 
Dr. Dandieu hatte gewiß schon vom 
barbarischen Terror der SS-Horden 
in seiner Heimat gehört — schließlich 
war Frankreich bereits fast fünf Jahre 
besetzt. Wahrscheinlich wird er als 
Reaktion darauf nicht mehr als ein 


Kopfschütteln übrig gehabt haben, 
um dann sogleich zur Tagesordnung 
überzugehen. Was kann er schon 
gegen solche Greueltaten tun? Wer 
ist schon zum Helden geboren? 
Jetzt aber in den letzten Kriegstagen, 
wo er seine Frau und Tochter in dem 
ruhigen kleinen Dorf besuchen will, 
wird er schockartig aus seiner passi- 
ven Haltung herausgerissen. Er fin- 
det nur noch ein menschenleeres, ge- 
spenstisches Dorf vor. Die gesamte 
Bevölkerung — mit ihr die Frau und 
das Kind des Chirurgen — wurden 
von der SS-Division „Das Reich“ nach 
„bewährter Manier“ in der Kirche zu- 
sammengetrieben und dort um- 
gebracht. Als Vergeltungsakt für Ak- 
tionen der Partisanen. 


Und da nimmt Dr. Dandieu ein altes 
Gewehr und gibt nicht eher Ruhe, 
bis auch der letzte SS-Mann, der sich 
noch im Dorf befindet, seine einzig 
gerechte Strafe erhält... 

Dr. Dandieu glaubte, dem Krieg ent- 
fliehen zu können, er wollte kein 
Held sein und sein kleines privates 
Glück über die schlimme Zeit hin- 
wegretten. Doch da wird er ganz 
plötzlich zum kämpfenden Antifaschi- 
sten, er tut das, was er tun muß. 
Ganz ruhig, ganz unpathetisch, ganz 
überlegt. Für seinen Schmerz über 
das große Leid hat er erst Zeit, als 
die SS-Bande beseitigt ist. 


Es kostet Dandieu einige Über- 
redungskunst, seine Frau zu bestim- 
men, mit der Tochter ins Dorf zu 
fahren. Den wahren Grund 

seiner Besorgnis verschweigt er: 
Der Polizeichef hat ihm eine ver- 
steckte Drohung übermittelt... 


Robert Enrico (bei uns durch die 
Filme „Rum-Boulevard“ und „Das 
Geheimnis“ bekannt) erzählt hier 
eine Geschichte, die für viele Franzo- 
sen Erinnerungen an eine furchtbare 
Zeit heraufbeschwören wird. Namen 
wie Oradour tauchen im Gedächtnis 
auf, Geiselerschießungen und unvor- 
stellbarer faschistischer Terror. Die 
ganze Brutalität eines Systems, das 
sein Ende kommen sieht und gerade 
deshalb um so wütender um sich 
schlägt. Am 10.6.1944 machten die 
deutschen Faschisten das franzö- 
sische Dorf Oradour dem Erdboden 
gleich. Enrico drehte seinen Film nur 
wenige Kilometer von Oradour ent- 
fernt. „Für mich gibt es eine Menge 
Kindheitserinnerungen in ‚Das alte 
Gewehr'“, sagt Enrico, „ich glaube, 
daß sich viele Leute in diesem Film 
wiederfinden werden.“ 


Der Film stieß in Paris auf eine sehr 
positive Presse-Resonanz. „L’Express" 
nennt ihn Enricos „besten Film“. Für 
„Le Journal du Dimanche“ trifft er 
„mitten ins Ziel“. Doch auf der ande- 
ren Seite des Rheins fühlte man sich 
betroffen. „Der Spiegel“ nennt den 
Film eine „Schauerstory“. Für „Die 
Welt“ ist der Film „ein neuerlicher 
Beitrag zur Völkerentfremdung“. Aber 
auch das hat bereits seine Tradi- 
tionen! 


m.h. 


Tagelang war der Chirurg im Kran- 
kenhaus. ‚Nun ist der Tag der 
Befreiung greifbar nah, die deut- 
schen Truppen verlassen die Stadt. 
Die Kollegen raten ihm, sich ein poar 
Tage Urlaub bei der Familie im Dorf 
zu gönnen ... (Foto unten) 


Dandieu kennt jeden Winkel 

des alten Schlosses, die Keller, die 
unterirdischen Gänge. — So wird es 
zur Todesfalle für die Mörder. 
(Foto oben) 


Immer wieder gehen seine Gedanken 
zurück, zum letzten, glücklichen 
Vorkriegssommer am Meer, zu seiner 
ersten Begegnung mit Clara, die 
seine zweite Frau wurde. Es war 
eine Liebe auf den ersten Blick, 

ein Glück, das ihm so groß schien, 
daß er nie ganz daran zu glauben 
wagte... 

(Fotos rechts oben und rechts) 


7 DAS ALTE 

GEWEHR 

Ein französischer Farbfilm 

BUCH: Pascal Jardin, Robert Enrico, 
Claude Veillot 

REGIE: Robert Enrico 
DARSTELLER: Philippe Noiret (Dr. 
Julien Dandieu), Romy Schneider 
(Clara), Jean Bouise, Joachim 
Hansen u.a. 

KAMERA: Etienne Becker 

MUSIK: Frangois de Roubaix 


Auch Dandieus Familie fiel 

dem bestialischen Verbrechen 
der SS zum Opfer: die Tochter 
erschossen, die Frau vergewaltigt 
und bei lebendigem Leibe 
verbrannt. (Foto rechts) 


Tagelang ziehen die ungewöhnlichen 
Weggefährten, von denen keiner 
die Sprache des anderen versteht, 
durch die Wüste. Nur langsam 
schwindet das Mißtrauen des 
Mädchens. (Foto oben) 


Billy muß die Besitzer der Wüsten- 
farm mit Waffengewalt zwingen, ihm 
Wasser und Proviant zu verkaufen: 
So groß sind Haß und Verachtung 
der beiden für die Indianerin. 
(Foto rechts) 


Eine tragische 
Liebesgeschichte 
im 
Western-Milieu 
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In einem trostlosen Kleinstädtchen 
des amerikanischen Westens hockt 
eine Gruppe Indianer in glühender 
Sonnenhitze auf der Erde. Sie werden 
von einer Formation US-Kavalleristen 
bewacht und schikaniert, die ihnen 
selbst das Trinkwasser verweigern. 
Bei dem Versuch zu fliehen werden 
die meisten von ihnen erschossen. 
Einem Mädchen gelingt die Flucht in 
die Berge. Einem Schwerverwundeten 
will der bullige Schmied mit wuchti- 
gem Hammerschlag den Schädel zer- 
trümmern. Als ein neutraler Beob- 
achter dieser Szene — der Held des 
Films — das jedoch verhindert, fährt 
ihn der Mann erstaunt an: „Bist du 
verrückt? Das sind doch nichts weiter 
als gottverdammte Indianer!" Unge- 
heure Verachtung wird spürbar. Hier 
sind Menschen ihrer Würde und ihres 
Existenzrechts beraubt. Man degra- 
diert sie zum Abschaum, behandelt 
sie wie Vieh und veranstaltet regel- 
rechte Treibjagden auf sie. 


Dos ist die Ausgangssituation eines 
dramatischen amerikanischen Films, 
der im Gewand des Western Aussa- 
gen über aktuelle gesellschaftliche 
Zustände zu machen versteht, ein 
authentisches Indianerbild vermittelt 
und veranschaulicht, wie sich der 
gewöhnliche Faschismus in alltäg- 
lichen Situotionen einzuschleichen 
vermag. 

Regisseur William A. Graham, der 
sein Handwerk bei zahlreichen Fern- 
sehinszenierungen erwarb, hat für 
seinen Film (Originaltitel „Count 
Your Bullets") das populäre Genre 
des Western gewählt, weil er damit 
in seinem Land die günstigsten Vor- 
aussetzungen hat, daß der Film von 
möglichst vielen Zuschauern gesehen 
wird. . 

In manchem läßt sich Grahams Film 
mit Abraham Polonskys Western 
„Blutige Spur“ vergleichen. Beide er- 
zählen - von einer humanistischen 
Grundposition aus — die Geschichte 


einer Flucht bzw. einer Verfolgung 
und einer bewegenden Liebesbezie- 
hung. Die tragische Liebesgeschichte 
zwischen dem Weißen Billy und „Klei- 
ner Spatz, dem Indianermädchen, ist 
eine der schönsten, die in den letzten 
Jahren auf der Leinwand zu sehen 
war. 

„Zähle deine Kugeln“ gehört zu 
jenen amerikanischen Filmen der letz- 
ten Jahre, die bewußt aus einer 
Kontrastellung gegenüber aufwendig 
inszenierten, verlogenen Superpro- 
duktionen der Hollywoodschen 
Traumfabrik konzipiert wurden. Doch 
die kritische Sicht und das Engage- 
ment für den Kampf um die soziale 
Gleichberechhtigung aller Menschen 
ist fortschrittlihen Filmkünstlern in 
den USA so konsequent nur möglich, 
wenn sie bereit sind, die Rolle krasser 
Außenseiter zu übernehmen und den 
Großteil ihrer Energie dazu zu ver- 
wenden, einen Geldgeber zu finden, 
der darüber hinaus versuchen muß, 


Als Billy den indianischen „Kriegs- 
gefangenen“ Wasser bringt, machen 
sich die Bewohner der kleinen Stadt 
schon bereit zur „fröhlichen Indianer- 
jagd“, zum Mord an Wehrlosen. 
(Fotos links) 


Außer dem Mädchen gelang noch 
zwei Männern die Flucht. Billy findet 
ihre Leichen: zu Tode gehetzt, 

in der Wüste verschmachtet. 

(Foto unten) 


in relativer Unabhängigkeit von den 


großen Verleihkonzernen solchen 
Werken den oft beschwerlichen Weg 
in die Kinos zu ebnen. 


Lothar Erdmann 


ZAHLE 
DEINE 
KUGELN 


Originaltitel: Count Your Bullets 
Ein amerikanischer Farbfilm 
BUCH: David Markson 

REGIE: William A. Graham 
DARSTELLER: Cliff Potts (Billy) 
Xochitl (Kleiner Spatz), Harry Dean 
Stanton (Luke), Don Wilbanks 
(Sergeant) 

KAMERA: Jordan Cronenweth 
MUSIK: Richard Markowitz 


Ich 
suche 
mein 
chicksal 


Ein sowjetischer 
Gegenwartsfilm 
mit außergewöhnlicher 
Problemstellung 


Ljubas abweisende Verschlossenheit 
hält den Dozenten Karjakin nicht 
davon ab, immer wieder das 
Gespräch mit ihr zu suchen, ihr Hilfe 
anzubieten. (Foto oben) 
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„Sie glauben nicht mehr an das, 
was Sie sagen“ — dieser Vorwurf 
des Vorgesetzten quält Alexander, 
denn er trifft zu... (Foto unten) 


Für die sensible Ljuba war der Tod 
ihrer Schwester ein furchtbarer 
Schock. Doch zu ihrem Erstaunen 
findet sie bei Alexander, dem 
orthodoxen Geistlichen, keine 
Zustimmung zu ihrer Flucht vor der 
Wirklichkeit. (Foto links) 


Sie sind drei Schwestern: Wera, 
Ljuba und Nadeshda. Und diese 
Namen bedeuten: Glaube, Liebe, 
Hoffnung. Sie leben in einer mittel- 
großen Stadt in der Sowjetunion, 
sind aufgewachsen in einer religiö- 
sen Familie, wurden erzogen von der 
streng gläubigen Großmutter. Dann 
trat das Leben mit seinen Fragen 
und Forderungen an sie heran. 
Wera erlebte eine große Liebesent- 
täuschung und ließ sich danach von 
der Großmutter bestimmen, in ein 
Kloster zu gehen. Sie verließ es, als 
sie dort ein uneheliches Kind zur 
Welt brachte. Danach weiß sie aus 
ihrem zerbrochenen Leben keinen 
anderen Ausweg als Selbstmord. 
Ljuba, die jüngste, Studentin am 
Polytechnikum, ist zutiefst erschüttert 
vom Tode ihrer Schwester. Und sie 
sucht Trost im Glauben an Gott. 
Nadeshda aber, die älteste, hat sich 
vom anerzogenen Glauben gelöst. 
Sie meistert tatkräftig ihr Leben, das 
auch nicht leicht ist, seitdem sie sich 
von ihrem haltlosen Mann getrennt 
hat. Sie ist lebensbejahend und ge- 
sellschaftlich aktiv. 

Drei Schwestern. Drei Schicksale. Da- 
neben Vater Alexander, ein junger 
Priester, der ein aufrichtiger, gütiger, 
kluger und die Wahrheit suchender 
Mensch ist. Und dazu die Gestalt des 
Dozenten Karjakin, den seine marxi- 
stische Weltanschauung gerade ihrer 
Festigkeit wegen nicht hindert zu ver- 
suchen, Andersdenkende zu verste- 
hen. Als Ljuba im Polytechnikum als 
ihren liebsten literarischen Helden 
und Vorbildfigur Jesus Christus nennt, 
sehen einige Mitglieder des Lehrkör- 
pers darin nur eine Provokation, die 
mit Disziplinarmaßnahmen zu beant- 
worten sei. Karjakin, der bessere und 
erfahrenere Pädagoge, aber ist an- 
derer Ansicht. Er fordert danach zu 
fragen, warum dieses junge Mädchen 
so denkt. 

Die Sorge um Ljubas weiteren Weg 
führen Nadeshda und Karjakin mit 
dem jungen Priester zusammen. Sie 
erkennen in ihm einen Menschen, 
der ihre Achtung verdient. In vielen 
Gesprächen setzen sich die drei mit 
weltanschaulichen Problemen ausein- 
ander. 

Der Film versucht eine prinzipielle 
Auseinandersetzung mit der Rolle der 
Religion in der heutigen sowjetischen 
Gesellschaft. Sie erfolgt auf hohem 


Ljubas Beziehung zu Alexander 
mißfiel Nadeshda, doch die Sorge 
um das Mädchen führt sie 
zueinander. Aus gegenseitigem - 
Mißtrauen wird Sympathie — eine 
verwirrende Entdeckung für beide. 
(Foto unten) 


Niveau und auf der Grundlage mar- 
xistischer Weltanschauung. Sie ist von 
kritischer Unnachsichtigkeit, wenn es 
um rückständige Denk- und Lebens- 
weisen und um Erscheinungen eines 
engen und lebensfeindlichen religiö- 
sen Fanatismus geht. Aber sie ist 
voller Achtung gegenüber Menschen, 
die ehrliche Gläubige sind. Eindeutig 
wird festgestellt: Der Glaube an Gott 
ist ein Irrtum. Aber es wird auch die 
Frage erhoben: Warum gibt es den- 
noch Menschen, die an Gott glau- 
ben? Der Standpunkt des Dozenten 
Karjakin in der Auseinandersetzung 
ist auch der Standpunkt der Film- 
schöpfer. 

Eigentliche Hauptfigur des Films ist 
der junge Priester Alexander. Er wird 
mit viel Sympathie gesehen, eine 
echte Wahrheitssuchergestalt, wie sie 
die große Tradition der klassischen 
russischen Literatur in reihem Maße 
kennt. Nach einer schweren Kindheit 
fand ‘er bei einem Geistlichen der 
orthodoxen Kirche Trost, Verständnis 
und Liebe. Wie dieser wurde er Prie- 
ster. Er ist weltaufgeschlossen, hoch- 
gebildet und ein ernstzunehmender 
Gegner im weltanschaulichen Disput. 
Die Kühnheit seines Denkens hat be- 
reits das Mißfallen seiner geistlichen 
Oberen erregt. Vor Zweifeln zieht er 
sich nicht hinter eine dogmatische 
Buchstabengläubigkeit zurück. Und 
die Argumente Karjakins, daß Gott 
nur eine Chiffre der Wahrheit sei, 
daß dahinter der Mensch und das 
Leben stehe, bewegen ihn tief. Neue 
Gedanken steigen in ihm auf. Auch 
sein Leben nimmt eine Wendung. , 
Realistische Lebenssicht, gedankliche 
Tiefe und menschliche Wärme bestim- 
men die Geschichte, der wir hier be- 
gegnen. 

Christian Thurm 


ICH SUCHE 
MEIN SCHICKSAL 


Ein sowjetischer Farbfilm aus dem 
Studio Mosfilm 

BUCH: Rosa Budanzewa, Nikolaj 
Jerschow ; 

REGIE: Aida Manassarowa 
DARSTELLER: Georgi Shenow (Kar- 
jakin), Eduard Marzewitsch (Pater 
Alexander), Galina Polskich 
(Nadeshda), Jelena Safonowa (Ljuba) 
KAMERA: L. Krajnenkow 

MUSIK: W. Sidelnikow 


ürdasHeitere 


Werner W. Wallroth drehte den DEFA-Film „Liebesfallen“ 


„Liebesfallen“-Steller: 5 5 
> Der Regisseur Eu 
Werner W. Wallroth (links) 
und der Kameramann & 
Werner Bergmann. 


Werner W. Wallroth gehörte mit zu den ersten Ab- 
solventen der Regieklasse der Babelsberger Film- 
hochschule. Sein erster Spielfilm hieß „Das Rabau- 
kenkabarett“, hatte 1961 Premiere, und ist heute 
noch bezeichnend für den Regisseur Wallroth in 
mancherlei Hinsicht. Es war einer der immer noch 
seltenen Versuche, Probleme der Gegenwart auf 
heitere Weise darzustellen, und Wallroth besetzte 
wichtige Rollen mit bis dato unbekannten jungen 
Schauspielern. Jutta Hoffmann und Günter Jung- 
hans gehörten dazu. 

Werner W. Wallroth hat sich seither in verschiedenen 
Genres des Films und des Fernsehens versucht. Er 
drehte bei der DEFA im historischen Sujet so unter- 
schiedliche Filme wie „Hauptmann Florian von der 
Mühle“ und „Lützower" und im Fernsehen der 
DDR den Kriminalfilm „Mord in Gateway". Zu den 
Sommerfilmtagen 1975 hatte sein Indianerfilm 
„Blutsbrüder“ Premiere. Zwischendurch jedoch kehrte 
er immer wieder zur Gegenwart zurück, und immer 


wieder gelang es ihm, Probleme auf unterhaltsame, 
heitere Art in den Griff zu bekommen. 1969 amü- 
sierten wir uns köstlich über Rolf Ludwig als „Seine 
Hoheit — Genosse Prinz“, 1971 über Jaecki. Schwarz 
in „Du und ich und Klein-Paris“. Auch Werner W. 
Wallroths Risikofreudigkeit beim Ausprobieren jun- 
ger Schauspieler ist an seinen Filmen ablesbar. Eber- 
hard Esche und Klaus Piontek gaben ihr Filmdebüt 
1962 in „Mord in Gateway“, Regina Beyer errang 
als Gräfin in „Hauptmann Florian von der Mühle“ 
Popularität. In „Blutsbrüder" stellte sich als Partnerin 
von Dean Reed und Gojko Mitie Gisela Freuden- 
berg dem Kinopublikum vor. In dem heiteren Ge- 
genwartsfilm „Liebesfallen“, der zu den diesjähri- 
gen Sommerfilmtagen Premiere haben wird, spielt 
neben so bekannten Schauspielern wie Marianne 
Wünscher, Heidemarie Wenzel, Eva-Maria Hagen, 
Herbert .Köfer, Fred Delmare oder Dieter Wien: die 
durch ihre kessen Lieder und. Songs in jüngster Zeit 
bekannt gewordene Nina Hagen ihre erste Filmrolle. 
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Liebesfallen 


WECHSEL DER FARBEN 


„Ich habe vor, mich noch viel gründ- 
licher und vorsätzlicher mit dem hei- 
teren Genre zu beschäftigen“, sagte 
Werner W. Wallroth gleich zu Be- 
ginn unseres Gesprächs, und er be- 
gründete das so: „Es gibt ein be- 
stimmtes Lebensalter, da muß man 
erkennen und selbstkritisch einschät- 
zen, wie man seine Mittel und Mög- 
lichkeiten am besten einsetzen kann, 
was einem gelungen ist und was 
nicht, wo es sich lohnt, für einen 
selbst und .für andere lohnt, die 
Handschrift weiterzuentwickeln, einen 
bestimmten Stil auszubauen. Ich be- 
neide die Theaterregisseure ein 
bißchen. Sie können heute den „Cla- 
vigo“ inszenieren und schon zehn 
oder zwölf Wochen später die Rüpel- 
szenen aus dem „Sommernachts- 
traum“. Aber die Technik des Films 
bringt es nun einmal mit sich, daß 
man im Durchschnitt nur einen Film 
im Jahr machen kann. Also werde 
ich mich im wesentlichen auf das 
heitere Genre beschränken. Ich 
möchte operativ eine Antwort geben 
auf das, was ich theoretisch als rich-. 
tig erkannt habe. Ich hoffe, daß‘ mir 
genug einfällt, um weiterzumachen.“ 


Ob historischer oder Gegenwarts- 
film ist für ihn nicht die entschei- 
dende Frage, obgleih er sich 
gute heitere Gegenwartsgeschichten 
wünscht. Worauf es ihm ankommt: 
„Wechsel in den Farben, alles, nur 
nicht diese mittleren Töne“, sagt er. 
Selbstverständlich — möchte man fast 
sagen — zählt Werner W. Wallroth 
Charlie Chaplin zu seinen Vorbildern. 
„Ich hoffe, ich darf diesen Namen 
nennen, ohne in den Verdacht zu 
geraten, ich wolle mich auf diesen 
hohen Rang setzen“, meint er, und 
er begründet diese Vorbildbeziehung 
eben damit, daß Chaplin in seinen 
Filmen immer den Alltag des klei- 
nen Mannes widerspiegelte, aber 
immer auf einmalige, originelle 
Weise, daß er nichts nivellierte, son- 
dern immer die kräftigen Farben 
suchte und fand. 


ZUSPITZUNG DER 
KÜNSTLERISCHEN MITTEL 

Kräftige Farben verwendet der Film 
„Liebesfallen“. Er entstand nach vier 
Erzählungen Ludwig Tureks, die 
innerhalb des Films miteinander ver- 


schmelzen. Eine dieser Erzählungen. 


trägt den Titel „Die Liebesfalle*. „Wir 
fühlten uns berechtigt, diesen Titel 
im Plural zum Titel unseres Films zu 
machen, weil es schließlich in jeder 
dieser Erzählungen um die Liebe geht 
und darum, daß jemand jemandem 
eine Falle stellt. Ich verlasse mich da 
ganz auf den Volksmund“, meint 
Werner W. Wallroth, „der ja auch 
sehr hübsche Wortbilder für diese 
Vorgänge gefunden hat, wie bei- 
spielsweise ‚er ist ihr ins Netz ge- 
gangen‘ oder ‚er hat sie sich ge- 
angelt‘, was ja keineswegs heißt, daß 
das ‚Opfer‘ unglücklich ist.“ Ein 
wesentlicher Vorzug dieser Geschich- 
ten ist, daß sich innerhalb des hei- 
teren Genres, in dem alle vier an- 
gesiedelt sind, wesentliche Unter- 
schiede in der Erzählweise dartun. 
Dem Charakter der Liebespaare ge- 
mäß wechselt derbe Komik mit hei- 


6 


terem Charme, geschliffene Ironie mit 
turbulenten Gags. 

„Der Reiz dieser Geschichten liegt 
ja gerade in ihrem novellistischen 
Aspekt, der die Zuspitzung der 
künstlerischen Mittel rechtfertigt, ja 
geradezu erzwingt“, erklärt Werner 
W. Wallroth. „Außerdem habe ich 
innerhalb jeder Geschichte genau so 
wie in einer großen Struktur die 
Möglichkeit, jede Rolle abzustufen, 
sie vom zartesten Lächeln bis zum 
deftigsten Ulk zu führen.“ 
Zuspitzung der künstlerischen Mittel 
bedeutet zugleich der schauspiele- 
rischen Mittel. Zugespitzt drückt es 
auch Werner W. Wallroth aus, wenn 
er sagt, dieser Film habe „lauter 
kurze, aber große Rollen“. Tatsäch- 
lich handelt es sich fast durchweg 
um Hauptrollen, was nichts mit dem 
Umfang der einzelnen Rollen zu tun 
hat. 

Werner W. Wallroth hat für das 
Fernsehen der DDR im Theater in 
der Moritzburg einige Schwänke in- 
szeniert. Er sagt selbst, daß er alle 
Gelegenheiten nutze, Erfahrungen 
mit dem heiteren Genre zu sam- 
meln, „damit ich mit diesen Formen, 
die ich brauche, auch umgehen 
kann“. Der gute Kontakt, den er mit 
Schauspielern gefunden hat, die im 
Bereich des Komischen zu Hause 
sind, zahlt sich jetzt aus. „Man ist ge- 
rade im heiteren Genre sehr ange- 
wiesen auf die Schauspieler“, meint 
Werner W. Wallroth, und gute Regie- 
arbeit bedeutet für ihn, „die Balance 
halten zwischen uneingeschränkter 
Spielfreude und dem kategorischen 
Nein bei jedem Zuviel“. 


DIE NATÜRLICHEN POTENZEN 
DER SCHAUSPIELER 


Der mollige Charme der Wünscher, 
Delmares bei guter Gelegenheit bis 
ins Skurrile reichende Komik (man 
denke an den „stummen“ Möbelträ- 
ger in „Der Dritte“) und die viel- 
schichtige Komik Köfers, die immer 
am wirkungsvollsten ist, wenn sie 
leise sein kann und aus einer rüh- 
renden Hilflosigkeit kommt, das sind 
gewissermaßen natürliche Potenzen. 
Soll ein Regisseur sie nutzen oder 
setzt er sich dabei dem Vorwurf aus, 
„alte Hüte für neu zu verkaufen”? 
Werner W. Wallroth nimmt diese 
Gretchenfrage gelassen hin: „Nie 
würde ich zusammenschrecken bei 
dem Vorwurf, einen schon einmal 


gebrauchten Gag wieder zu verwen- 
den. Natürlich ist alles schon einmal 
dagewesen. Ich nehme mir die Frei- 
heit zu ‚zitieren‘. Bleiben wir bei dem 
Beispiel des Schauspielers Herbert 
Köfer, weil sich an ihm besonders 
gut erklären läßt, was ich meine. Her- 
bert Köfer ist dem sehr großen Pu- 
blikum des Fernsehens bekannt als 
‚Held‘ vieler heiterer Fernsehspiele 
und Schwänke. Wenn ich ihn in 
einem heiteren DEFA-Film einsetze, 
dann muß ich von ihm nicht verlan- 
gen, er solle das Gegenteil von dem 
machen, was er bisher gemacht hat, 
sondern dann muß ich dem Publi- 
kum Gelegenheit geben, seinen 
Köfer zu erkennen. Das hat über- 
haupt nichts damit zu tun, welchen 
künstlerischen Radius dieser Schau- 
spieler sonst hat. Herbert Köfer hat 
in vielen Charakterrollen bewiesen, 
was er kann. Oder ist es wirklich 
noch nötig, wieder einmal an den 
SS-Houptsturmführer Kluttig in ‚Nackt 
unter Wölfen‘ zu erinnern?“ Der Re- 
gisseur ‚Werner W. Wallroth macht 
auch auf den merkwürdigen Um- 
stand aufmerksam, daß es eine 
ganze Anzahl ausländischer Schau- 
spieler gibt, die ob ihrer komischen 
Rollen auch beim Kinopublikum der 
DDR in hoher Gunst stehen, wie 
etwa Bourvil, Fun&s oder der Ameri- 
kaner Jack Lemmon. Was ihnen recht 
ist, sollte Schauspielern der DDR bil- 
lig sein. 


SPANNUNG ZWISCHEN 
SCHAUSPIELER UND ZUSCHAUER 


Die vier Geschichten, in denen die 
Liebe auf sehr verschiedene Weise 
zur Debatte steht, sind verwoben 
durch die Arbeitsbereiche der Figu- 
ren. Im Mittelpunkt steht eine 
Frauenbrigade. Hat man nur ein 
modernes, zeitgenössisches Kleid 
übergestreift oder mehr? 

„Natürlich ist unser Thema, die Ero- 
tik, zehntausend Jahre alt“, meint 
Werner W. Wallroth, „und immer 
wird es auch in diesem Bereich Ver- 
schiedenheit der Charaktere und 
Temperamente geben. Es wird 
immer Schüchterne geben und Drauf- 
gänger. Aber wir schätzen Boccaccio 
— wenn mir dieser Vergleich einmal 
erlaubt ist — heute ja nicht nur ein 
als einen großen Dichter des Eroti- 
schen, sondern als einen ebenso gro- 
Ben Chronisten und Kritiker seiner 
Zeit und seiner Gesellschaft, Die ge- 


sellschaftliche Entwicklung war und 
ist zu allen Zeiten mitentscheidend 
für die zwischenmenschlichen Bezie- 
hungen, auch für das organische An- _ 
liegen des Menschen, Liebe. Absolut 
dagegen bin ich aber, alles nur der 
Gesellschaftsordnung zuzuschieben 
und dabei Charakter und Tempera- 
ment zu unterschätzen oder gar völ- 
lig zu ignorieren. Auf solche Weise 
erreiht man nämlich auch keine 
Identifizierungsmöglichkeiten. Wir 
sprechen oft und gerne von Vorbild- 
beziehungen. Aber das ist ein kom- 
plizierter Prozeß. Dort oben auf der 
Leinwand ist jemand, der traut sich 
etwas, was ich mich nicht trauen 
würde, obgleich ich es für richtig und 
gut halte. Oder umgekehrt: der auf 
der Leinwand macht etwas falsch, 
was ich selbst viel besser und richti- 
ger machen würde. So entsteht 
Spannung zwischen dem Schauspie- 
ler und dem Zuschauer. Also von 
Mensch zu Mensch. Wenn das er- 
reicht ist, ist das Problem gegenwär- 
tig, auch dann, wenn die Frauen der 
Geschichte Reifröcke tragen und die 
Männer Perücken.“ 

Das Beispiel für die Zeitbezogenheit 
einer historischen Geschichte holt 
Werner W. Wallroth sich aus seiner 
eigenen Arbeit: „Hauptmann Flo- 
rian von der Mühle“, Sie erinnern 
sich: da bekommt der Müller die 
Prinzessin: aber er bekommt nicht 
das Königreich, sondern sie die 
Mühle. Und sie ist dabei gut bedient, 
mit dem Müller und mit der Mühle. 
„Das ist demokratische, zeitgemäße 
Märchenhaltung“, meint Werner W. 
Wallroth lächelnd, und er fährt fort: 
„Wie viel leichter war es, bei einem 
Erzähler wie Ludwig Turek, der für 
mich eine demokratische Schriftstel- 
lerpersönlichkeit par excellence ist, 
vor der man nur den Hut ziehen 
kann, zeitnah zu sein. Hier versteht 
sich die Gegenwart von selbst, nicht 
vordergründig, nicht aufgepfropft, 


sondern organisch, und bei aller Hei- 
terkeit und Komik erschließbar dem 
Nachdenken.“ 

Ilse Jung 


Liebesschule für eine eifersüchtige 
Ehefrau. Heidemarie Wenzel 
und Eva-Maria Hagen. 


Ein Kadergespräch wird zur Liebes- 
falle. Nina Hagen 
und Carl Heinz Choynski 


Fotos: DEFA/Kuhröber 


Aufheulende Motoren, kreischende 
Bremsen, in den Kurven gefährlich 
schleudernde Wagen — Bilder einer 
halsbrecherischen Rallye durch die 
bizarre Bergwelt der Karpaten. Doch 
der sportliche Wettkampf wird durch 
ein tragisches Ereignis unterbrochen. 
In einer gefährlichen Kurve verliert 
ein Fahrer die Gewalt über den Wa- 
gen, stürzt ab, kommt um. 

Ein Unfall? Die rumänischen Unter- 
suchungsbehörden sind anderer Mei- 
nung. Es war Mord! Mord an einem 
unzuverlässig gewordenen Agenten, 
der im Auftrage einer ausländischen 
Organisation in Rumänien als Indu- 
striespion tätig war. 

Zur selben Zeit begibt sich eine De- 
legation rumänischer Techniker zu 
Verhandlungen in ein westeuropäi- 
sches Land. Mitglied dieses Teams ist 


Prez 
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Aldea scheut kein Risiko, 

um aus der Gewalt 

des Spionageringes zu entkommen. 
(Foto oben) 


Auf seiner Dienstreise ins Ausland 
trifft Aldea seinen Bekannten von 
der Rallye wieder. Warum sollte 
er dessen Einladung zu einem 
kleinen Abendbummel ablehnen? 
(Foto oben) 


der junge Ingenieur George Aldea, 
leidenschaftlicher Rallye-Fahrer und 
Judo-Kämpfer. 

Dort im Hotel begegnet er „zufällig“ 
einem Rennfahrerkollegen, der ihn an 
eine gemeinsame Rallye in Monte 
Carlo erinnert und ihm seine Beglei- 
terin, eine attraktive Blondine, vor- 
stellt. Man verabredet sich für den 
Abend in einem exklusiven Klub, Hier 


riminalfilm 


aus der SRR 


Als erster trifft Aldea am Ort des Un- 
falls ein. Doch ein zweiter Fahrer 
hält sich in unmittelbarer Nähe auf. 
Ein Zufall? (rechts) 


Der Bummel führt in eine exklusive 
Bar. Doch plötzlich empfiehlt sich 
der Bekannte und läßt den Ingenieur 
mit seiner charmanten, 

etwas mysteriösen Begleiterin Alisa 
allein... (Foto rechts) 


in diesem Nachtklub verläuft alles 
nach vielfach (film-)erprobtem Rezept: 
verführerische Frauen, 


chelnde Musik, eine Droge im Sekt- 
glas des Rumänen — und eine Film- 
kamera im richtigen Moment. 

Als George Aldea erwacht, befindet 
er sich in der Gewalt von Gangstern. 
Man will ihn durch Erpressung zur 
Industriespionage 


zwingen. Nach 


einschmei- . 


einem gewagten Fluchtversuch Aldeas 
wird eine Pistole, Tatwaffe eines kürz- 
lich verübten Mordes, mit den Finger- 
abdrücken des Ingenieurs präpariert. 
Wird sich Aldea aus dieser Ver- 
strickung lösen können? 
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Ein rumänischer Farbfilm 

BUCH: Horia Lovinescu, Savel Stiopul 
REGIE: Savel Stiopul 

DARSTELLER: Florin Piersic (George 
Aldea), Maria Clara Sebök (Alisa), 
Violeta Andrei (Anda), Ion Besoiu 
(Simon) u.a. 

KAMERA: George Voicu 
AUSSTATTUNG: Victor Tapu 
MUSIK: Edmond Deda, H. Maiorovici 


EIN SELTSAMER 
AGENT 


Musikerlied 


Ja, unsere Musike, die Unser Orchester, Unser Orchester, 
ist ein Zauberding: das überhört man nie. das ist der große Hit. 
Sie macht die Schwachen stärker, Ihr seht: In jedem Ding Und wer noch was zum Klappern hat, 
wo immer sie erklingt. steckt eine Melodie. der klappre lustig mit. 
Refrain: Immer bunter, Refrain: Immer bunter, Refrain: Immer bunter, 
bunter wird die Welt. bunter... bunter... 


Alle, alle Töne 


sind von uns bestellt. Text: Christa Koiik 
Musik: Rainer Hornig 
® 


Ein tschechoslowakischer 
Farbfilm 


Weri 
Regen | 


wegge 


Eine junge Frau im weißen Hoch- 
zeitskleid geht allein durch den strö- 
menden Regen. Sie hat das Fest 
verlassen, und jetzt wird sie die Tür 
ihres Zimmers vor ihrem Ehemann 
verschließen. Denn das ist nicht ihr 
Fest, und nicht sie hat den Mann ge- 
wählt. 

Pavel Hastiak hat seine Tochter ge- 
zwungen, Druiko zu heiraten. Druiko 
ist sein Pflegesohn, und wie einem 
Bruder war Zuza bisher dem jungen 
Mann zugetan. Jetzt beginnt sie ihn 
zu hassen. Doch auch er wurde nicht 
freiwillig ihr Mann, er hat sich dem 
Willen des Bauern gebeugt wie Zuza, 
wenngleich mit weniger Abneigung 
als das Mädchen,- aber mit Gleich- 
mut, Wos sollte er auch gegen Zuza 
haben, mit der er durch lange Jahre 
schon unter einem Dach gelebt hat. 
Der Bauer Pavel Hastiak, der ein 
Knecht gewesen war. Hier, in einer 
objektiv glückhaften Wendung ihres 
Lebens liegt die Ursache für Zuzas 
Schmerz. Haätiak ist noch nicht lange 
Bauer. Erst nach der Enteignung der 
gräflichen Güter, auf denen er bis- 
her arbeitete, hat er Land erhalten. 
Vier Hektar eigenen Boden! Endlich 
sein eigener Herr sein! Das hat ihn 
gewandelt, hat seinen Appetit auf 
mehr geweckt. Wenn Druiko heiratet, 
bohrt es in ihm, stehen auch ihm vier 
Hektar zu, und zusammen hätten sie 
die beiden Kleinbauern, nicht weni- 
ger Land als einer der seit langem 
im Dorf etablierten Mittelbauern, die 
sich nun obenauf glauben. Auf ihn, 
Hastiak, würden diese Herren dann 
nicht mehr mit Hohn und Spott her- 
absehen.... 


u. 


RER, 


A 


Als der ehemalige Landarbeiter Mar- 
tin beginnt, von der Partei beauf- 
tragt, für die Genossenschaft zu wer- 
ben, fürchtet Hastiak um seinen Be- 
sitz. Er stellt sich auf die Seite der 
Gegner, leistet Martin erbitterten 
Widerstand. Hastiak wird zum Feind 
der Klasse, zu der er gehört, wie er 
zum Feind seiner Tochter wurde, die 
er doch liebt, deren Bestes er will. 
Sein Irrtum ist tragisch und führt ihn 
in die völlige Isolierung. Am Ende 
des Films ist er es, der im Regen da- 
vongeht, ein Verlorener. Die beiden 
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Ein Vater- 
Tochter-Sohn- 
Schicksal 


Wie Geschwister sind Zuza und 
Druiko aufgewachsen, wie Geschwi- 
ster sind sie sich zugetan. Der Wille 
des Vaters beugt sie zur Heirat. 
Doch Zuza ist nicht bereit, das 
Ehebett mit dem brüderlichen Druzko 
zu teilen. Sie ist es, die im Regen 
der Hochzeitsfeier entflieht — 

zu einem anderen. 


Jungen aber, Zuza und Druiko, fin- 
den in eben dem Maße, in dem sie 
mit den überholten Lebensnormen 
brechen, aus Verwirrung und Leid 
endlich auch zueinander. 

Der slowakische Film besticht durch 
die Übereinstimmung von individuell- 
menschlicher und allgemeingültig- 
gesellschaftlicher Aussage. Hier wird 
die vielleicht schwierigste und be- 
deutsamste Etappe der sozialisti- 
schen Neuordnung auf dem Lande, 
der Schritt von der Landnahme der 
ehemaligen Pächter und Knechte bis 


Treffpunkt 


Kino 


Ihm, dem Bauern auf eigenem Boden, 
kann nun keiner mehr befehlen. 

Er ist sein eigener Herr, und die 
Tochter soll tun, was seinem Besitz 
nützlich ist. Vier Hektar Land soll 

sie erheiraten. Dann wird er soviel 
haben wie die, die auf ihn 
herabsehen. 


ur 


Sein Land ist so groß, wie der Starr- 
sinnige es wollte. Sein Kopf aber 
faßt es nicht, daß er die Chancen, 
die die neue Zeit ihm bot, 

verspielt hat. Er will nicht die 
Sache Martins: die Genossenschaft. 
Er will nicht, was die Jugend will. 

Er verschließt sich der Gemeinschaft, 
verschließt sich dem Leben. 


zur Gründung der ersten Genossen- 
schaft, undidaktisch und konkret vor- 
geführt, nicht als äußerliche Be- 
gebenheit oder Organisationsform, 
sondern als dramatischer Prozeß des 
Bewußtseinswandels, der die private 
Sphäre nicht ausspart, der das 
ganze Leben der Menschen ver- 
ändert, auch ihre Liebe. 

Der Film entstand nach dem Erfolgs- 
roman „Im Zeichen der Jungfrau“ 
von Jan Jonäs unter der Regie von 
Martin Holly. Beide wandten sich 
nicht zufällig dem bäuerlichen Milieu 


DIE FILMILLUSTRIERTE, 
DIE ES NUR IM KINO GIBT 


BE 2 


Druiko widersetzt sich nicht den 
Plänen des Bauern, der sein Pflege- 
vater ist, Er widersetzt sich aber, dem 
Vater ein Knecht zu sein. Er schließt 
sich Martin an, dem Mann im Dorf, 
der den Kampf für die Gründung 
einer landwirtschaftlichen Genossen- 
schaft nicht scheut. 


zu. Jonäs war Reporter auf dem Ge- 
biet der Landwirtschaft. Holly stammt 
aus der gebirgigen, einst bitterarmen 
Gegend um Myjava. Die Dichte der 
Atmosphäre, die Echtheit der Details 
und der Charaktere haben in dieser 
genauen Kenntnis von Menschen 
und Landschaft ihre Ursache. Nicht 
zuletzt aber ist die künstlerische Ge- 
schlossenheit des gesamten Films 
auch Ergebnis der hervorragenden 
Charakterisierungskunst der namhaf- 
ten Darsteller. 

Ilse Jung 
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Ein tschechoslowakischer Farbfilm 
des Studios Bratislava 

BUCH: Tibor Vichta 

REGIE: Martin Holly 

DARSTELLER: Gustäv Valach 
(Hastiak), Emilia Vasäryova (Zuza), 
Stefan Kvietik (Martin), Ivan Vyskoäil 
(Druiko) —- u.a. 

KAMERA: Karol Kräka 

MUSIK: Zden&k Liäka 


Titelfoto: DEFA Goldmann 
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